












































































Chile,	 desde	 la	 década	 de	 los	 90	 cambia	 en	 muchos	 sentidos,	 sin	 embargo	 hay	 dos	 rasgos	 que	




















Los	 resultados	 de	 la	 investigación	 muestran	 a	 la	 animación	 artística	 realizada	 en	 Chile,	 como	 un	
espacio	 de	 cruce	 y	 superposición	 de	 diversos	 contextos,	 del	 que	 derivan	 un	 sinnúmero	 de	
producciones	 definidas	 como	 interdisciplinarias	 y	 multidisciplinarias,	 posibles	 de	 clasificar	 como:	








creixement	 econòmic	 sostingut,	 la	 qual	 cosa	 li	 permet	 a	 les	 empreses	 fer	 apostes	 d'inversió	 en	 la	
indústria	cultural;	i	la	consolidació	de	la	democràcia,	després	d'haver	estat	17	anys	sota	una	dictadura	




La	 present	 tesi	 té	 com	 a	 objectiu	 definir	 i	 identificar	 aquesta	 animació	 artística	 a	 Xile,	 mitjançant	




El	 procés	 de	 recerca	 es	 va	 desenvolupar	 i	 va	 sustentar	 en	 un	 treball	 exploratori-descriptiu,	 amb	 el	
qual	 es	 va	 cercar	 explicar	 el	 desenvolupament	 de	 l'animació	 com	 a	 mitjà	 d'expressió	 artística	
realitzada	a	Xile,	a	través	de	les	seues	fites	més	rellevants.	Aquesta	perspectiva	entén	i	incorpora,	tant	
els	 canvis	que	 s'han	produït	 a	nivell	mundial	 i	 nacional	 en	matèria	de	 tècnica	 i	 tecnologia,	 com	 les	
influències	 històriques,	 polítiques,	 econòmiques,	 socials	 i	 culturals.	 En	 una	 primera	 part	 es	 realitza	
una	indagació	dels	antecedents	històrics	(des	dels	seus	orígens)	que	han	permès	el	desenvolupament	


















The	 present	 thesis	 study	 aims	 at	 identifying	 and	 defining	 artistic	 animation	 in	 Chile,	 by	 analyzing	






relevant	 events	 that	 may	 have	 influenced	 its	 growth.	 This	 analytical	 perspective	 considers	 and	
incorporates	 changes	 that	occurred	at	both	 the	global	 and	national	 levels	 in	 relation	 to	 techniques	
and	technology,	as	well	as	historical,	political,	economic,	social	and	cultural	impacts.	The	first	section	
of	this	study	explores	the	historical	events	(from	their	roots)	that	led	to	the	development	of	amateur	




















que	 realicé	 entre	 los	 años	 2004-2005	 para	 obtener	 el	 Diploma	 de	 Estudios	 Avanzados	 (DEA)	 en	 el	
Departamento	 de	 Dibujo	 de	 la	 Universidad	 Politécnica	 de	 Valencia.	 En	 dicho	 estudio,	 denominado	
Treinta	y	un		años	de	animación	en	Chile,	se	buscaba	conocer	e	identificar	aquellos	hitos	que	explican	
y	describen	el	desarrollo	profesional	de	la	animación	por	dibujos	en	Chile	entre	los	años	1971	y	2002.	
Aquel	 trabajo	 se	 construyó	 principalmente	 sobre	 la	 base	 de	 la	 bibliografía	 existente	 en	 torno	 a	 la	
animación	 tradicional,	 campo	 que	 a	 nivel	 internacional	 cuenta	 con	 una	 vasta	 producción	 de	













configura	 lo	que	podemos	denominar	 como	el	 inicio	 a	 una	evolución	de	 la	 actividad.	 La	 animación	
desde	 ese	 momento	 deja	 el	 carácter	 aficionado.	 Aparecen	 las	 primeras	 entidades	 comerciales	
especializadas,	dedicadas	exclusivamente	a	la	producción	de	animaciones.	En	un	principio,	orientadas	
																																																																				
1	El	primer	 largometraje	de	animación	por	dibujos	en	el	mundo	se	realizó	en	Argentina	en	1917.	El	 film	se	 llamó	El	
Apóstol	y	su	autor	fue	Quirino	Cristiani,	un	italiano	que	llegó	niño	a	Sudamérica.	
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hacia	 la	 publicidad	 y	 televisión,	 retrasando	 de	 esta	 forma	 las	 animaciones	 producidas	 para	 otros	
contextos.	
	
Chile,	 desde	 la	 década	 de	 los	 90	 cambia	 en	muchos	 sentidos,	 sin	 embargo	 hay	 dos	 rasgos	 que	 se	






de	 animaciones	 de	 parte	 de	 las	 instituciones	 de	 cultura,	 etc.	 Todo	 esto	 da	 como	 resultado	 un	
contexto	favorable	para	esta	actividad,	la	que	alcanza	su	punto	más	alto	en	la	producción	del	primer	
largometraje	enteramente	animado	Ogú	y	Mampato	(2002),	tanto	por	su	incidencia	en	los		procesos	




avance	 que	 corre	 en	 dos	 vías	 (aunque	 no	 de	 forma	 simétrica	 en	 lo	 que	 refiere	 al	 volumen	 de	 la	
producción	 a	 través	 de	 los	 años):	 la	 profesional	 y	 la	 que	 podemos	 considerar	 artística	 por	 su	 alto	
componente	experimental	y	presencia	autoral,	que	aunque	en	sus	orígenes	estaban	estrechamente	
ligadas,	 actualmente	 y	 desde	 a	 lo	 menos	 20	 años	 han	 tomado	 rumbos	 y	 ocupado	 espacios	
completamente	distintos.	Mientras	la	animación	profesional	encuentra	un	espacio	de	desarrollo	en	la	
actividad	comercial,	en	producciones	para	la	televisión,	la	publicidad	y	la	industria	cinematográfica,	la	
artística	 lo	 halla	 en	 diferentes	 contextos,	 definidos	 por	 los	 espacios	 de	 exhibición	 y	 difusión	




De	este	modo,	se	han	situado	 los	 límites	espaciales	y	 temporales	de	 la	presente	 investigación	en	 la																																																																					
2	A	medida	en	que	los	avances	tecnológicos	abarataron		los	costos	de	producción,	los	centros	de	estudio	incorporaron	materias	relacionadas	con	la	animación,	existiendo	hoy	en	el	Instituto	profesional	ARCOS	y	la	Universidad	Mayor	las	dos	primaras	carreras	destinadas	completamente	a	la	animación.	
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producción	 de	 animación	 como	 expresión	 artística	 realizada	 en	 Chile,	 entre	 los	 años	 1995,	 año	 en		
que	 lleva	 a	 cabo	 el	 segundo	 festival	 de	 animación	Animas	 Chile,	 Primera	muestra	 de	 Cine,	 Video	 y	
Computación	 Animada,	 que	 resultó	 ser	 el	 primero	 no	 centrado	 en	 la	 industria	 televisiva,	 sino	 que	








animación	artística	 se	define	 a	 través	de	 sus	 contextos	de	producción,	 de	difusión/exhibición,	 y	 de	
formación	 profesional	 de	 los	 artistas	 y	 animadores.	 Los	 rasgos	 determinados	 por	 estos	 contextos,	
diferencian	 la	 animación	 artística	 de	 la	 ortodoxa,	 estableciendo	 distancias	 tanto	 estéticas	 como	de	
contenidos.	
	



















El	 primer	 capítulo	 está	 conformado	 por	 esta	 introducción,	 en	 la	 que	 se	 desarrollan	 los	 límites	
temporales,	la	hipótesis	y	objetivos	de	la	investigación,	además	de	los	contenidos	de	la	tesis.	
	
En	 el	 segundo	 capítulo	 se	 explica	 la	metodología	 implementada,	 la	 cual	 se	 sustentó	 en	un	 trabajo	
exploratorio-descriptivo	 con	 el	 fin	 de	 comprender,	 registrar,	 analizar	 e	 interpretar	 desde	 la	
perspectiva	del	Arte	y	sus	 referentes	históricos	y	 teóricos.	En	este	capítulo	se	exponen	 las	distintas	
etapas	 de	 la	 investigación,	 que	 en	 total	 suman	 cuatro:	 búsqueda	 bibliográfica	 y	 documental;	




por	 la	 noción	 de	 animación	 y	 su	 contexto.	 Se	 definen	 Para	 finalizar	 con	 5	 aproximaciones	
conceptuales	 para	 referirse	 a	 las	 diferentes	 expresiones	 de	 la	 animación	 artística:	 animación	
abstracta;	 animación	 experimental;	 animación	 independiente;	 animación	 de	 autor;	 animación	 en	
arte.	Junto	a	las	definiciones,	se	identifican	los	principales	exponentes	y	 las	circunstancias	históricas	
que	contribuyen	en	el	desarrollo	de	la	animación	artística,	desde	las	primeras	experimentaciones	del	




artística	 en	 Chile.	 Aquí	 se	 identifican,	 describen	 y	 explican	 aquellos	 hitos	 que	 han	 permitido	 el	
desarrollo	 de	 la	 animación	 en	 Chile,	 desde	 una	 perspectiva	 que	 entiende	 e	 incorpora,	 tanto	 los	
cambios	que	se	han	producido	a	nivel	mundial	y	nacional	en	materia	de	técnicas	y	tecnología,	como	
las	influencias	históricas,	políticas,	económicas,	sociales	y	culturales,	enfatizando	en	aquellos	aspectos	






y	 en	 los	 que	 son	 producidas,	 difundidas	 y	 exhibidas	 las	 animaciones.	 El	 capítulo	 se	 inicia	 con	 una	
descripción	 del	 contexto	 sociopolítico-cultural	 desde	 1990;	 luego	 se	 da	 paso	 a	 un	 análisis	 de	 la	
principales	fuentes	de	financiamiento	tanto	públicas	como	privadas;	se	continúa	con	el	estudio	de	los	
espacios	de	difusión	de	las	animaciones:	festivales,	Internet	y	Espacios	expositivos;	y	se	termina	con	
el	 contexto	 de	 formación	 de	 los	 animadores,	 en	 el	 que	 se	 desarrolla	 el	 panorama	de	 la	 educación	
superior		chilena.	
	
En	 el	 sexto	 capítulo,	 	 se	 desarrollan	 los	 resultados	 del	 análisis	 de	 los	 casos	 estudiados.	 Estos	 dan	
cuenta	 de	 las	 figuras	 y	 obras	 de	 cuatro	 de	 los	 realizadores(as)	 elegidos(as),	 que	 representan	 los	
perfiles	 más	 relevantes	 involucrados	 en	 la	 producción	 de	 animaciones	 artísticas	 en	 Chile	 desde	 la	
década	de	los	90	en	adelante.	Para	cada	caso,	se	utilizó	una	pauta	de	análisis	que	buscaba	indagar	en	




El	 séptimo	 capítulo,	 presenta	 algunas	 de	 las	 conclusiones	 más	 importantes,	 estas	 han	 sido	
presentadas	en	tres	grupos.	El	primero,	asociado	al	propósito	central	de	 la	 investigación,	expresado	
en	 el	 objetivo	 general.	 El	 segundo,	 relacionado	 con	 uno	 de	 los	 objetivos,	 que	 propone	 describir	 y	
















La	 investigación	 se	 desarrolló	 y	 sustentó	 en	 un	 trabajo	 exploratorio-descriptivo,	 debido	
principalmente	al	hecho	de	que	la	animación	como	medio	de	expresión	artística	en	nuestro	país	es	un	
tema	poco	estudiado,	siendo	la	 información	existente	escasa	y	precaria.	La	idea	era	obtener	en	una	
primera	etapa	una	 visión	 general	 del	 problema	y	 así	 comprender	 los	 factores	que	 la	 han	afectado.	
Para	 dar	 paso	 a	 una	 segunda	 etapa,	 que	 tenía	 como	 finalidad	 comprender,	 registrar,	 analizar	 e	
interpretar	 desde	 la	 perspectiva	 del	 Arte	 y	 sus	 referentes	 históricos	 y	 teóricos.	 El	 proyecto	 de	
investigación	se	realizó	a	partir	de	cuatro	etapas:	búsqueda	bibliográfica	y	documental;	entrevistas	a	
realizadores	 claves	 y	 estudio	 de	 su	 producción	 general;	 estudio	 de	 los	 contextos	 de	 producción,	
difusión/exhibición	y	enseñanza;	y	el	estudio	de	casos.	
	 	
	 	 	 		II.1	BÚSQUEDA	BIBLIOGRÁFICA	Y	DOCUMENTAL		
	
La	búsqueda	bibliográfica	y	documental	se	llevó	a	cabo	con	el	fin	de	recolectar	datos	que	permitieran	




producido	 acerca	 de	 la	 animación	 artística	 en	 Chile.	 Para	 ello	 se	 incluyeron	 en	 la	 búsqueda:	
documentos	 escritos	 como	 libros,	 artículos	 e	 investigaciones	 y	material	 audiovisual.	 El	 objetivo	 de	
utilizar	esta	técnica		fue		conocer	la	calidad	y	cantidad	de	información	disponible,	ya	que	a	partir	de	
una	 revisión	 preliminar	 se	 pudo	 advertir	 que,	 aunque	 los	 centros	 de	 enseñanza,	 y	 por	 ende,	 los	
académicos	 y	 alumnos	 cuentan	 con	 un	 extenso	 material	 de	 apoyo	 basado	 fundamentalmente	 en	
libros	 extranjeros	 sobre	 técnicas,	 manejo	 de	 programas	 computacionales,	 historia	 y	 fundamentos	
teóricos	de	 la	animación,	no	existe	ningún	 libro	que	 revise	o	de	cuenta	del	estado	de	 la	animación	
artística	en	Chile	y	solo	uno	se	refiere	a	la	animación	chilena	en	general.	
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En	 este	 sentido,	 es	 destacable	 el	 libro	 Animación:	 La	 magia	 en	 movimiento	 de	 Vivienne	 Barry	
publicado	 el	 año	 2010,	 el	 único	 libro	 que	 existe	 en	 torno	 a	 la	 animación	 chilena	 y	 sus	 principales	




Dado	 lo	 anterior,	 resultó	 pertinente	 buscar	 información	 directamente	 relevante	 en	 diversos	
documentos	que	abordaran	de	 forma	central	o	 tangencial	el	 tema	de	estudio,	para	 luego	construir	
una	 base	 de	 datos	 completa	 que	 integre	 todo	 lo	 encontrado	 en	 la	 búsqueda	 bibliográfica	 y	
documental,	 que	 sirva	 de	 insumo	 para	 la	 realización	 	 de	 futuras	 investigaciones	 asociadas	 a	 este	
tema.	 Este	 material	 se	 clasificó,	 primero,	 a	 partir	 de	 su	 ubicación,	 luego	 se	 ordenó	 por	 tipo	 de	
información,	 discriminando	 entre	 información	 escrita	 organizada	 bajo	 los	 términos:	 tesis,	 libros,	
revistas,	e	información	audiovisual	bajo	el	término	animaciones.	
	
En	 el	 proceso	 de	 búsqueda	 y	 recolección	 de	 la	 información,	 el	 criterio	 utilizado	 para	 escoger	 los	
centros	 de	 documentación,	 fue	 la	 selección	 de	 repositorios,	 colecciones,	 archivos	 y	 bibliotecas		




Bibliotecas,	 Archivos	 y	Museos	 de	 Chile	 (DIBAM).	 De	 una	 cantidad	 que	 sobrepasan	 las	 400	











se	 privilegió	 trabajar	 con	 una	 cantidad	 amplia	 de	 palabras	 claves	 o	 términos	 de	 búsqueda.	 Éstas	
fueron:	 animación,	 animación	 creación,	 animación	 en	 arte,	 animación	 artística,	 animación	 por	
dibujos,	cine	de	animación,		dibujo	animado,	animación	en	Chile,	historia	de	la	animación,	animación	
3D,	 animación	 por	 computador,	 dibujo	 en	 movimiento,	 animación	 clásica,	 animación	 tradicional,	
animación	análoga	y	film	animado.	
	
De	 cada	 uno	 de	 los	 documentos	 encontrados	 se	 realizaron	 fichas	 con	 todos	 los	 datos	 y	 de	 los	
documentos	 importantes	 encontrados,	 se	 fotocopió:	 Portada,	 Índice,	 Bibliografía,	 Tabla	 de	
ilustraciones.	
	
Aquí	 la	 búsqueda	 permitió	 acceder	 a	 una	 tesis	 de	 postgrado	 y	 a	 175	 monografías	 o	 tesinas	 de	
pregrado	 (Ver	 anexo	 1),	 entre	 las	 más	 importantes	 para	 el	 estudio,	 llaman	 la	 atención	 por	 su	
profundidad	 y	 pertinencia	 con	 el	 tema	 de	 estudio,	 la	 tesis	 de	 pregrado	 presentada	 por	 Rodrigo	







titulo	 de	 Diseño	 en	 Comunicación	 Visual,	 en	 el	 que	 desarrolla	 un	 proyecto	 de	 diseños	 e	
implementación	de	un	 sitio	web	para	promover	 el	 estudio	de	 los	 audiovisuales	 animados	 chilenos,	
con	el	fin	de	facilitar	el	trabajo	de	investigadores	y	realizadores.		
																																																																					




al	 ámbito	 comercial	 (en	 las	 escuelas	 de	 animación),	 y	 que	 busca	 desarrollar	 herramientas	
conceptuales	 y	 técnicas	 concretas	 en	 los	 alumnos	 para	 que	 puedan	 desenvolverse	 en	 su	 vida	
profesional.	 Aquí,	 los	 documentos	 revisados	 tienden	 a	 mostrar	 las	 distintas	 fases	 del	 proceso	 del	
proyecto:	 la	definición	del	 concepto	o	 idea;	 la	elaboración	de	un	plan	de	 trabajo;	 la	 revisión	de	 los	
recursos;	 la	 investigación;	 la	 historia;	 la	 visualización	preliminar;	 el	 diseño	 formal;	 el	 storyboard;	 el	










































Comunicación	 Audiovisual:	 Cine,	 Comunicación	 Audiovisual:	 Televisión,	
Comunicación	 Multimedia,	 Diseño	 Gráfico	 y	 Multimedia	 y	 Diseño	 de	 Imagen	 y	
Estilo.	
5)	 Universidad	 de	 Arte	 y	 Ciencias	 Sociales	 ARCIS.	 Carreras:	 Bellas	 Artes,	 Cine	 y	
Diseño	Gráfico.	






























































conducentes	 a	 las	 descripción	 y	 comprensión	 de	 la	 participación	 de	 los	 artistas	 y	 sus	 trabajos,	













de	 investigación	 también	 se	 han	 consultado	 los	 festivales	 de	 cine	 que	 han	 incluido	 la	 categoría	 de	
animación	en	sus	bases.	Festivales	de	animación	consultados:	Proyecto	Anima	Chile	(2000);	Proyecto	




en	 su	 totalidad,	 tráiler	 o	 imágenes	 seleccionadas.	 Se	 revisaron:	 sitios	web	 de	 carácter	 Informativo,	
que	 buscan	 como	 principal	 objetivo	 distribuir	 y	 difundir	 las	 animaciones,	 junto	 con	 entregar	
información	 de	 la	 obras,	 tanto	 de	 sus	 procesos	 de	 construcción	 como	 de	 los	 aspectos	 teóricos	 e	




























Aquí	 se	 observaron	 los	 programas	 de	 estudio	 y	 trayectoria	 histórica	 de	 centros	 de	 enseñanza	
superior,	 según	 la	 lista	 de	 universidades	 confeccionadas	 para	 la	 búsqueda	 bibliográfica,	 más	 los	

















Otro	 factor	 que	 se	 consideró,	 fue	 la	 idea	 de	 que	 en	 la	 figura	 y	 obra	 de	 los	 realizadores(as)	












trabajo	 en	 todos	 los	 soportes	 dispuestos	 para	 la	 animación	 artística:	 galerías	 de	 arte,	 museos,	




artes	 visuales.	 Ha	 sido	 formado	 como	 artista	 visual	 en	 una	 escuela	 de	 arte,	 exhibe	 su	 trabajo	










Por	 último,	 se	 consideró	 en	 la	 elección	 el	 hecho	 de	 que	 debían	 residir	 en	 Chile,	 en	 virtud	 de	 las	
posibilidades	y	por	que	el	territorio	estandariza	los	elementos	facilitadores	y	entorpecedores	de	sus	












realidad	 determinada;	 conocimiento	 que	 adquirimos	 mediante	 cierta	 operación	
intelectual	que	permite	estudiar	y	 captar	 las	propiedades	esenciales	y	 constitutivas	de	
un	objeto;	 conocimiento	que	no	podemos	alcanzar	mediante	 la	 simple	percepción	del	
objeto	o	de	la	realidad.	
		
En	 la	 tradición	Clásica	 -por	 ejemplo,	 en	Aristóteles-	 se	 emplea	 la	 palabra	 análisis	 para	
indicar	 la	descomposición	de	una	 totalidad	en	 sus	antecedentes	más	generales,	 con	el	
fin	 de	 realizar	 un	 examen	 profundo	 y	 una	 descripción	 completa.	 El	 vocablo	 análisis	






los	 distintos	 elementos	 individuales	 que	 aparecen	 en	 la	 materialización	 de	 las	 obras.	 Y	 por	 otro,	





Forma	o	aspectos	formales	 Tema	 Contenido	 Contexto	
De	un	modo	muy	general	y	
sintético,	 se	 puede	 decir	
que	 la	 forma	 o	 aspectos	
formales	 son	 todas	 las	
características	 que	 en	 una	
obra	 podemos	 conocer	 y	
apreciar	 a	 partir	 de	 lo	 que	
nos	comunican	los	sentidos	
directamente:	 La	 materia,	
las	 formas,	 el	 colorido,	 la	
organización	 de	 los	
elementos	 que	 la	
conforman,	 etc.	 La	 forma	
es	 esencialmente	 lo	 que	
ven	 nuestros	 ojos,	 oyen	
nuestros	oídos	y	tocamos.	
Etimológicamente	 (del	 griego	
thema)	 significa	 asunto	 o	
materia.	 Es	 el	 foco	 aparente	
de	un	problema		principal.	Es	
la	 apariencia	 bajo	 la	 cual	 se	
soporta	 y	 conduce	 un	
contenido.	 Es	 importante	
señalar	 que	 en	 una	 obra	
visual,	 este	 concepto	no	 solo	
se	 relaciona	 con	 esa	
apariencia	 formal	 de	 las	
cosas,	 sino	 que	 puede	
vincularse	 a	 un	 hecho	
temático.	
“Cualidad	 significativa	
implícita	 en	 la	 estructura	 de	
una	obra	de	 arte,	 por	 la	 cual	





1973:27),	 es	 decir,	 el	
contenido	es	 lo	que	 la	 forma	
expresa	 o	 significa,	 es	 el	
problema	 de	 fondo,	
considera	 los	 elementos	
relevantes	 y	 contiene	 	 las	
ideas	y	conceptos	que	la	obra	
porta.	
Es	 aquello	 que	 rodea	 a	 las	
obras,	 tanto	 desde	 un	
punto	 de	 vista	 material	
asociado	 a	 un	 espacio,	
como	 simbólico	 asociado	 a	
la	 ideas	o	al	tiempo	en	que	
son	realizadas.	Es	la	obra	en	
























Según	 Wells	 (2007:148),	 “la	 relación	 entre	 arte	 y	 la	 animación	 es	 uno	 de	 los	 aspectos	 menos	
explorados	de	la	animación,	aunque	muchas	veces	se	considera	un	arte	por	derecho	propio”	y	no	sólo	
como	un	desvío	del	 cine	o	 las	artes	visuales.	Debido	a	que	 las	 técnicas	de	 las	artes	visuales	que	se	
utilizan,	 se	aplican	en	un	 contexto	 temporal	 y	no	 solo	 se	basan	en	el	proceso,	 sino	en	el	 resultado	





Los	 pioneros	 en	 la	 experimentación	 de	 la	 imagen	 en	 movimiento	 de	 fines	 del	 siglo	 XIX,	 nunca	 se	
imaginaron,	ni	fue	su	propósito	inscribir	o	validar	su	trabajo	como	obra	de	arte.	El	asunto	es	que	sin	
proponérselo,	la	animación	con	el	paso	de	los	años	se	convirtió	en	un	medio	que	fue	más	allá	de	su	
condición	 de	 producto	 de	 consumo	 original,	 para	 transformase	 en	 un	 lenguaje	 autónomo,	 con	 un	




en	 Europa,	 uno	 de	 sus	momentos	 de	mayor	magnitud,	 trabajos	 de	 creación	 que	 con	 gran	 libertad	




Con	 el	 pasar	 del	 tiempo,	 son	 numerosas	 las	 animaciones	 que	 entran	 en	 la	 denominación	 de	 "obra	







Animación	es	un	concepto	que	 tiene	su	 raíz	etimológica	en	el	 verbo	en	 latín	animare,	que	significa	
dotar	de	vida.	Las	definiciones	de	animación	más	comunes	encontradas	en	manuales,	diccionarios	y	
estudios	en	torno	a	esta	materia,	apuntan	a	definirla	como	una	técnica	perteneciente	al	ámbito	de	la	
cinematografía,	 con	 la	 que	 es	 posible	 generar	 la	 apariencia	 de	 vida,	 tanto	 	 de	 imágenes	 como	 de	
diversas	 cosas	 inertes,	 a	 través	 de	 la	 ilusión	 de	 movimiento	 que	 se	 produce	 cuando	 se	 suceden	
imágenes	fijas,	denominadas	fotogramas,	a	cierta	velocidad	en	un	período	determinado	de	tiempo.	
	




persistencia	 retiniana	 o	 de	 la	 visión,	 que	 de	 manera	 sintética	 lo	 podemos	 describir	 como	 un	
fenómeno	que	se	 lleva	a	cabo	en	 la	retina	y	que	consiste	en	 la	observación	de	una	 imagen	nueva	-
parte	de	una	secuencia-	antes	de	que	 la	que	estaba	 registrada	anteriormente	se	haya	olvidado	por	
completo,	 el	 cerebro	 completa	 los	 vacíos	 entre	 las	 imágenes	 e	 imagina	 que	 está	 viendo	 un	
movimiento	 continuo.	 Como	 es	 sabido,	 en	 la	 animación	 y	 el	 cine,	 para	 dar	 la	 ilusión	 realista	 de	
movimiento	 se	 requiere	 de	 una	 sucesión	 de	 fotografías	 fijas	 (fotogramas)	 a	 una	 velocidad	 de	 24	
cuadros	por	segundo,	en	la	televisión	en	tanto,	se	requiere	de	25	a	30	cuadros	p/seg.	
	
Al	 revisar	 la	 historia,	 nos	 encontramos	 con	 que	 los	 primeros	 antecedentes	 que	 le	 dieron	 forma	
material	a	la	teoría	de	persistencia	retiniana,	se	encuentran	a	principios	del	siglo	XIX	en	Europa,	con	el	
invento	 atribuido	 al	 belga	 Joseph	 Plateau,	 quien	 desarrolló	 el	 fenakitoskopio	 en	 1832,	 una	 de	 las	






de	 la	 imagen	 en	 movimiento,	 fue	 la	 invención	 del	 cinematógrafo.	 Aquí	 los	 pasos	 fundamentales	





Si	 bien	 estos	 datos	 y	 definiciones	 bastan	 para	 dar	 cuenta	 y	 comprender	 el	 concepto	 de	 animación	
tradicional,	según,	Wells	(1998)	“han	probado	ser	insuficientes	al	momento	de	describir	a	otros	tipos	
de	 animación,	 en	 particular	 las	 animaciones	 que	 han	 sido	 facilitadas	 por	 las	 nuevas	 tecnologías”	
refiriéndose	 específicamente	 a	 las	 que	 son	 producidas	 a	 través	 de	 computadores	 con	 programas	
computacionales	 especializados	 y	 a	 las	 que	 experimentan	 en	 nuevos	 materiales	 y	 formas	 de	
manipulación	 bidimensional	 y	 tridimensional,	 pero	 ocupan	 las	 tecnologías	 contemporáneas	 para	
resolver	las	diversas	etapas	de	producción	y	postproducción.	
	
Una	 definición	 más	 amplia	 que	 resuelve	 en	 parte	 esta	 discusión	 y	 que	 se	 ajusta	 mejor	 a	 los	
requerimientos	contemporáneos,	es	 la	que	propone	 la	organización	ASIFA4,	que	centra	el	 concepto	
de	animación	en	los	dispositivos	que	permiten	la	generación	de	movimiento:	“El	arte	de	la	animación	
es	 la	 creación	de	 imágenes	en	movimiento	 a	 través	de	 la	manipulación	de	 todas	 las	 variedades	de	
técnicas,	aparte	de	 los	métodos	de	acción	real”.	María	Lorenzo	(2005)	complementa	esta	definición	






4	ASIFA	 (Association	 Internationale	 du	 Film	 d'Animation).	 Es	 una	 asociación	 internacional	 dedicada	 a	 desarrollar	proyectos	en	beneficio	del	arte	de	 la	animación	y	promover	el	entendimiento	cultural	entre	países	a	 través	de	ellos.	ASIFA	es	una	organización	sin	fines	de	lucro,	fundada	en	1960	en	Annecy,	Francia	por	los	animadores	más	destacados	de	la	época,	como	el	canadiense,	Norman	McLaren.	En	la	actualidad	hay	más	de	30	países	asociados	con	una	versiones	locales	de	la	asociación.	
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En	 otra	 línea	 de	 reflexión,	 aunque	 no	 totalmente	 opuesta,	 Richard	 Taylor	 (1996)	 al	 momento	 de	
aproximarse	 a	 una	 definición,	 complementa	 señalando	 que	 en	 la	 animación	 “la	 calidad	 de	 la	
secuencia	 es	más	 importante	 que	 la	 calidad	 de	 las	 imágenes”.	 En	 su	 definición	 pasa	 a	 un	 segundo	
plano	el	cómo	son	construidos	los	dibujos	o	las	imágenes,	sitúa	el	énfasis	en	el	movimiento	y	como	a	
través	 de	 éste	 es	 posible	 transmitir	 acontecimientos	 y	 emociones,	 sostiene	que	 es	 “perfectamente	
posible	 realizar	una	mala	película	con	dibujos	y	modelos	 realmente	hermosos	ya	que	el	arte	de	 las	
películas	animadas	reside	en	la	acción”,	continua	su	argumentación	citando	a	Norman	Mcclaren	uno	




que	 se	mueven,	 sino	más	 bien	 el	 arte	 de	 los	movimientos	 que	 son	dibujados.	 Lo	 que	ocurre	entre	
cada	fotograma	es	más	importante	que	lo	que	pasa	en	cada	fotograma”.		
	




implicadas	 en	 el	 proceso	 de	 configuración	 de	 las	 llamadas	 disciplinas	 tradicionales	 del	 arte,	
especialmente	 el	 dibujo,	 debido	 a	 que	 tanto	 en	 éste	 como	 en	 la	 animación	 se	 utilizan	 los	mismos	
instrumentos,	materiales,	 leyes	de	organización	del	 espacio,	 etc.	No	obstante	 existe	una	diferencia	
fundamental	 entre	 ambos,	 el	movimiento,	 “en	 el	 caso	 de	 la	 animación,	 cada	 dibujo	 renuncia	 a	 su	
independencia	individual	para	convertirse	en	un	elemento	más	del	torrente	de	dibujos	que	dará	lugar	
a	una	 imagen	 continua”	 (Halas,	 1980)	Como	ya	 se	ha	 señalado,	 la	 animación	 tiene	 la	 capacidad	de	








Fig	1.	Five	Studies	 for	 the	Prodigal	Son	y	Street	Show.	Honoré	Daumier	(1808-1879).	Ambos	dibujos	sobre	papel,	el	primero	realizado	con	pluma	y	tinta,	y	el	segundo,	con	tiza	negra	y	acuarela,	se	presentan	como	imágenes	sintéticas	capaces	 de	 evocar	 a	 través	 de	 gestos	 gráficos	 diversos	 cuerpos	 humanos	 en	 movimiento.	 (Imágenes	 obtenidas	 en	Daumier	Drawings	Escrito	por	Colta	Feller	Ives,	Margret	Stuffmann,	Martin	Sonnabend,	Metropolitan	Museum	of	Art.	New	York)	
	
Del	 mismo	modo,	 debemos	 considerar	 las	 diferencias	 entre	 cine	 y	 animación,	 que	 aunque	 ambas	
parten	de	un	referente	real,	se	distancian	debido	a	que	en	el	proceso	cinematográfico	la	generación	
de	 las	 imágenes	 se	 logra	 a	 través	 de	 una	 cámara	mecánica	 o	 digital	 (en	 la	 actualidad),	 es	 decir,	 a	
través	 de	 un	 proceso	 que	 es	 realizado	 en	 su	 totalidad	 por	 una	 máquina,	 se	 obtiene	 una	
representación	secuencial	de	la	realidad	sin	mediar	la	participación	de	un	artista	u	otra	persona.		
	
Regina	 Balastre	 (2000),	 reconociendo	 la	 importancia	 del	 cine	 en	 el	 desarrollo	 histórico	 de	 la	







infografía,	 corroboramos	que,	 como	ha	 sido	 siempre,	 la	 animación	es	un	medio	de	
expresión	con	sus	técnicas	propias	y	sus	principios,	con	un	lenguaje	específico	y	con	
su	 propia	 gramática,	 a	 pesar	 de	 que	 sus	 aplicaciones	 continúen	 siendo	 de	 vital	
importancia	para	otros	medios	como	el	cine	y	la	televisión”	(Balastre,	2000:273)	
	
Finalmente,	 debemos	 señalar	 que	 al	 momento	 de	 entender	 el	 concepto	 de	 animación,	 se	 deben	
considerar	las	distintas	definiciones,	esto	hace	posible	tener	una	apertura	respecto	de	los	límites	de	
esta	disciplina,	que	con	el	paso	del	 tiempo	es	cada	vez	menos	nítido	y	más	amplio.	Por	otra	parte,	
aunque	 la	 animación	 ha	 sido	 considerada	 a	 través	 de	 la	 historia	 como	 un	 género	 al	 interior	 de	 la	
cinematografía	y	por	lo	tanto	se	desenvuelve	y	ocupa	gran	parte	de	los	recursos	técnicos	y	estéticos	
pertenecientes	a	este	medio,	es	posible	señalar	que	en	la	animación	es	una	disciplina	independiente	
que	 tiene	 valor	 por	 sí	 misma,	 donde	 se	 combinan	 diferentes	 lenguajes,	 como	 lo	 son,	 los	 de	 las	





El	 ser	 humano	 vive	 sumergido	 en	 un	 mundo	 en	 constante	 movimiento,	 él	 y	 todo	 se	 mueve	 a	 su	
alrededor.	Algunos	de	estos	movimientos	son	percibidos	conscientemente,	como	el	acto	de	caminar	y	
el	desplazamiento	de	un	vehículo,	otros	en	cambio,	son	percibidos	de	forma	inconsciente,	ya	sea		por	














de	 vista.	 Desde	 una	 perspectiva	 histórica	 la	 representación	 y	 percepción	 del	movimiento	 tiene	 sus	













deseo	o	 aspiración	 del	 hombre	 de	 imitar,	 reproducir	 o	 representar,	 por	medio	 de	 la	





Otro	 ejemplo	 histórico,	 asociado	 a	 la	 representación	 del	movimiento,	 es	 la	 secuencia	 de	 imágenes	
elaboradas	 en	 el	 antiguo	 Egipto,	 donde	 el	 Faraón	Ramsés	 hizo	 representar	 diversas	 etapas	 o	 fases	
sucesivas	 de	 una	 figura	 corriendo	 para	 evocar	 movimiento	 (González,	 2000).	 Sin	 embargo,	 hay	
quienes	 consideran	 que	 estas	 imágenes	 estarían	 más	 cerca	 de	 los	 “antecedentes	 de	 viñetas	




Desde	 estos	 primeros	 antecedentes,	 son	 numerosos	 y	 diversos	 los	 ejemplos	 de	 artista	 que,	 en	
distintas	 épocas	 buscaron	 como	 objetivo	 captar	 el	movimiento.	 Si	 embargo,	 no	 es	 hasta	 el	 último	
tercio	 del	 siglo	 XIX	 que	 los	 experimentos	 científicos	 e	 inventos	producidos	 en	 Europa,	 sentaron	 las	
bases	para	desarrollar	 la	tecnología	que	permitió	definitivamente	capturar	y	proyectar	 imágenes	en	
movimiento.	 Tal	 como	 ya	 se	 señaló,	 el	 primero	 de	 estos	 inventos	 se	 le	 atribuye	 al	 belga	 Joseph	
Plateau,	 quien	 inventó	 el	 Fenakitoskopio	 en	 el	 año	 1832,	 con	 el	 que	 dio	 forma	 a	 la	 teoría	 de	
persistencia	retiniana5.	
	
Fenakitoscopio	 significa	 literalmente	 imagen	 falsa	 y	 consiste	 en	 generar	 la	 ilusión	 de	 movimiento	
mediante	dos	discos	que	giran	sobre	un	mismo	eje,	en	uno	de	ellos	se	realizan	ranuras	radiales	que	
permiten	mirar	el	segundo,	donde	se	ven	imágenes	estampadas,	al	girar	los	discos	y	mirar	a	través	de	
la	 ranura,	 las	 figuras	 parecen	 moverse.	 Su	 popularidad	 incentivó	 la	 investigación	 en	 esta	 materia	
permitiendo	 la	 aparición	 de	 numerosos	 inventos	 similares.	 Uno	 de	 los	 más	 importantes	 fue	 el	
Zoótropo,	 inventado	por	William	George	Horne	en	1834.	 	 Se	 trataba	de	un	 tambor	de	 cartón	 cuya	
base	estaba	unida	a	un	eje	vertical	central,	en	el	interior	se	mostraba	distintas	imágenes	en	secuencia	
de	movimientos.	La	pared	interior	era	vista	a	través	de	ranuras	rectangulares	dispuestas	de	manera	
vertical.	De	esta	 forma,	 la	 secuencia	de	 imágenes,	 en	el	momento	en	que	 se	giraba	el	 tambor,	 era	




mucho	 más	 nítido,	 luminoso	 y	 fácil	 de	 observar.	 Quince	 años	 más	 tarde	 es	 perfeccionado	 por	 el	
mismo	Reynaud,	estrenando	en	1892,	Pantomimas	luminosas	en	lo	que	denominó	el	Teatro	Óptico,	
que	 es	 el	 Praxinoscopio	 adaptado	 de	 tal	 forma	 que	 puede	 proyectar	 sobre	 una	 pantalla,	 dibujos	
previamente	realizados	sobre	un	cinta	de	papel	en	distintas	fases	de	un	movimiento	(Delgado,	2000).	





5	Siete	años	después	del	 trabajo	de	Peter	Roget	 (1824)	The	persistence	of	 vision	with	 regard	 to	moving	objects	 (La	persistencia	de	la	visión	respecto	a	los	objetos	en	movimiento)	en	la	British	Royal	Society.	
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Aunque	 todos	 estos	 inventos	 fueron	 relevantes,	 el	más	 trascendental	 para	 lo	 que	 hoy	 conocemos	
como	animación	y	el	cine	en	general,	 fue	 la	 invención	del	cinematógrafo.	En	este	sentido	 los	pasos	







para	el	desarrollo	de	las	 imágenes	en	movimiento,	sino	también,	para	 los	estudios	científicos	de	 los	
seres	vivos.	A	inicios	de	la	década	de	1880	publicó	fotografías	de	aves	en	vuelo,	realizadas	con	un	fusil	
fotográfico,	éste	permitía	capturar	12	imágenes	en	una	placa	giratoria	que	completaba	su	giro	en	un	








Thomas	 Alva	 Edison	 interesado	 por	 el	 movimiento,	 creó	 junto	 a	 Wiliam	 Dickson	 el	 Kinetoskopio,	
estrenado	en	mayo	de	1891.	Este	consistía	en	una	caja	de	madera	vertical	con	una	serie	de	bobinas	
sobre	las	que	corrían	14	m.	de	película	en	un	bucle	continuo.	La	película,	en	movimiento	constante,	





eran	circulares.	El	visor	 individual	 se	ponía	en	marcha	 introduciéndole	una	moneda	que	activaba	el	





















con	 el	 espacio	 recorrido.	 Propone	 dos	 aproximaciones	 al	 concepto.	 Uno,	 en	 el	 que	 el	movimiento	
sería	 más	 bien	 consecuencia	 de	 una	 reconstrucción,	 vale	 decir,	 percibimos	 el	 movimiento	 cuando	
unimos	varios	puntos	inmóviles	y	les	agregamos	nuestra	idea	abstracta	de	tiempo.	Aquí	la	noción	de	
movimiento	 se	 presenta	 como	 pasado,	 divisible	 y	 homogéneo.	 Esta	 definición	 de	 movimiento	 se	
levanta	 sobre	 la	 idea	 de	 un	 mundo	 estático,	 donde	 el	 movimiento	 oscila	 entre	 dos	 puntos	
predeterminados.	 	 Esto	 es	 precisamente	 lo	 que	 realiza	 el	 animador	 cuando	 une	 imágenes	 o	
fotogramas	con	un	tiempo	 impersonal	y	abstracto,	para	obtener	 lo	que	Deleuze	denomina	un	 falso	
movimiento.		
	
Y	 otro,	 a	 partir	 de	 una	 noción	 de	 movimiento	 independiente	 de	 los	 espacios	 recorridos.	 Aquí	 se	
propone	 el	 espacio	 recorrido	 como	 pasado	 y	 el	 movimiento	 como:	 presente,	 indivisible	 (cada	
movimiento	 es	 singular,	 al	 dividirlo	 cambia	 su	 naturaleza	 creando	 un	 nuevo	 movimiento),	 y	
heterogéneo,	justamente	porque	es	imposible	la	existencia	de	dos	movimientos	iguales.	
	




era	el	 instante	privilegiado.	 En	oposición	a	 los	modernos	que	ven	el	movimiento	 como	un	 instante	
cualquiera,	entienden	el	tiempo	como	un	asunto	separado.	
	







En	 La	 imagen-tiempo,	 Deleuze	 avanza	 en	 estas	 ideas,	 proponiendo	 una	 nueva	 etapa	 en	 donde	 la	
relación	de	subordinación	que	se	invierte	entre	tiempo	y	movimiento.	El	tiempo	deja	de	ser	la	forma	

















“un	resultado	concreto	 inédito	 [...]	que	tiene	por	centro	 la	metáfora,	 la	analogía,	 la	
sensibilidad	o	la	razón,	y	que,	basado	en	procesos	de	elaboración	no	necesariamente	
repetibles,	estructura	un	cuerpo	de	obra	no	siempre	lineales.	[...]	La	creación	de	una	
obra	 implica	 transfigurar,	 recomponer,	 reordenar	 un	 material	 y	 una	 experiencia,	
recurriendo	a	 la	repetición	o	variación	de	procedimientos	técnicos	e	 instrumentales	
de	 diversa	 índole	 (técnicas),	 dando	 como	 resultado	 un	 producto	 que	 varía,	 en	
relación	 con	 otros	 preexistentes,	 en	 sus	 temas,	 formas,	 imágenes,	 sonidos,	 textos,	








por	 lo	 cambiante,	 dinámico	 y	 en	 muchos	 aspectos	 impredecible	 de	 la	 sociedad	 actual,	 donde	
predominan	las	relaciones	efímeras,	marcada	por	lo	desechable	y	que	como	consecuencia	a	generado	








Al	respecto,	es	preciso	señalar	que	 los	mayores	cambios	son	atribuidos	a	 los	 llamados	movimientos	
de	vanguardia	surgidos	en	Europa	a	principios	del	siglo	XX,	quienes	en	su	posición	de	ruptura	con	el	
pasado	 y	 la	 tradición,	 junto	 a	 la	 lucha	 que	 sostuvieron	 contra	 los	 representantes	 de	 las	 culturas	
oficiales,	 lograron	 imponer	 un	 cambio	 profundo	 en	 la	 concepción	 del	 arte	 y	 en	 la	 mirada	 de	 los	










la	 creación	 artística	 a	 territorios	 que	 originalmente	 no	 eran	 considerados	 como	 parte	 de	 esta	
actividad	(el	video,	el	diseño,	 Internet,	etc.)	situación	que	en	la	actualidad	ha	dado	origen	no	solo	a	














En	 la	 actualidad,	 las	 propuestas	 de	 obra	 que	 se	 desarrollan	 no	 solo	 quedan	 fuera	 de	 un	 concepto	
tradicional	de	arte,	sino	que	nos	obligan	a	hacernos	constantemente	la	pregunta	respecto	de	¿qué	es	
el	 arte?.	 Tal	 y	 como	 se	 ha	 señalado,	 una	 particularidad	 del	 escenario	 artístico	 actual	 es	 la	 gran	
complejidad	 de	 sus	 manifestaciones.	 La	 producción	 artística	 se	 	 han	 convertido	 en	 una	 intrincada	
combinación	de	las	más	variadas	posiciones	ideológicas	y	mezcla	de	medios.	Ejemplos	de	ello	son:	las	
obras	que	 incorporan	en	su	producción	 los	nuevas	tecnologías,	como	el	vídeo	y	 los	mass-media;	 las	




acuerdo	 a	 su	 época	 o	 disciplina,	 por	 el	 contrario	 se	 apropian	 de	 todos	 los	medios	 que	 estén	 a	 su	










Del	 mismo	 modo	 en	 la	 actualidad,	 existen	 mayores	 facilidades	 en	 cuanto	 a	 las	 posibilidades	 de	
desplazamiento	a	otras	regiones	y	países,	donde	los	artistas	conocen	y	viven	otras	culturas,	todo	esto	
genera	 como	 consecuencia,	 lo	 que	 para	 muchos	 es	 un	 enriquecimiento	 del	 lenguaje	 artístico,	 sin	





Un	último	aspecto	que	caracteriza	 la	producción	artística	actual,	 se	asocia	a	 las	diversas	estrategias	
expositivas.	Los	artistas	no	conciben	 la	obra	desligada	de	su	contexto	conceptual	y	espacial,	buscan	
nuevas	 estrategias	 de	 exhibición	 consecuentes	 con	 a	 la	 naturaleza	 de	 sus	 trabajos,	 de	 este	modo	
proponen	proyectos	innovadores	en	ideas,	montaje	y	formatos.	Experimentan	en	espacios	públicos	o	





II	 Guerra	 Mundial,	 cuando	 los	 artistas	 que	 emigraron	 de	 Europa	 se	 establecieron	 en	 EE.UU	 y	
establecen	 nuevas	 formas	 de	 producción	 artística,	 vinculadas	 a	 la	 libertad	 expresiva	 y	 formal	
desarrollada	 desde	 la	 irrupción	 de	 los	 nuevos	medios	 y	 las	 ideas	 rupturistas	 de	 las	 vanguardias	 de	





Lourdes	Becerra	 (2011),	 señala	al	 respecto,	que	en	 las	artes	visuales	 la	elaboración	de	 imágenes	se	
caracteriza	 por	 “la	 aparición	 y	 refinamiento	 gradual	 de	 las	 formas	 de	 pensamiento,	 las	 cuales	 a	 lo	







b.-	 Circulación	 y	 Experimentación	 que	 desarrollan	 los	 artistas,	 esto	 a	 partir	 de	 la	 idea	 de	 que	 los	
artistas	 están	 asociados	 a	 una	 disciplina	 base,	 pero	 investigan	 en	 otras	 que	 puedan	 potenciar	
estéticamente	su	producción;	aquí	su	obras	son	vistas	como	parte	de	un	proyecto	continuo	(basado	






de	 comunicación,	 situación	 que	 por	 una	 parte	 enriquece	 el	 escenario	 creativo,	 pero	 por	 otra	 lo	
homogeniza,	 eliminando	 las	 marcas	 identitarias	 en	 la	 producción	 artística	 propias	 de	 su	 lugar	 de	
origen,	su	país.		
	
d.-	 Estrategias	 Expositivas,	 por	 partes	 de	 los	 artistas	 y	 curadores,	 que	 comprometidos	 con	 las	
características	particulares	de	las	obras	crean	exposiciones	innovadoras	en	ideas,	montaje	y	formatos.	














lo	 artístico,	 se	 ha	 convertido	 en	uno	de	 los	 factores	 de	 extensión	de	 las	 nociones	 de	 arte:	 tiempo,	
espacio,	 plástica,	 música,	 objetualización,	 imagen,	 sonido,	 experimentación,	 avances	 tecnológicos,	
son	 solo	 algunos	 de	 los	 asuntos	 que	 encontramos	 involucrados	 al	 aproximarnos	 a	 dicha	
manifestación.		
	
Un	 primer	 acercamiento,	 a	 partir	 del	 cual	 es	 constantemente	 definida	 la	 Animación	 Artística,	 es	





excesivamente	 simplificada,	 ya	 que	 en	 realidad,	 entre	 estos	 dos	 grandes	 bloques,	 hay	 un	 amplio	
cauce	por	el	que	discurre	gran	parte	de	la	producción	actual”.	En	donde	animaciones	realizadas	con	
una	 finalidad	 comercial,	 están	 desarrolladas	 desde	 tratamientos	 técnicos	 considerados	 artístico,	
versus	otros,	que	aunque	son	realizados	con	fines	experimentales	o	de	creación,	terminan	formando	
parte	 de	 la	 industria	 comercial,	 con	 el	 objetivo	 de	 ampliar	 los	 espacios	 para	 la	 difusión	 de	 sus	
trabajos.	Configurando	un	límite	difuso	entre	una	tendencia	y	otra,	que	opuestas	en	principio	están	
cada	 vez	 más	 entrelazadas.	 O	 visto	 desde	 otro	 punto	 de	 vista,	 la	 industria	 de	 la	 animación	 se	 ha	
servido	 de	 los	 avances	 y	 desarrollos	 técnicos	 que	 ha	 alcanzado	 la	 animación	 artística.	 A	modo	 de	
ejemplo,	Pertíñez	(2014)	nos	recuerda	que	son	los	animadores	experimentales	los	primeros	en	utilizar	





es	claro	que	 la	animación	que	persigue	 lucro	como	principal	objetivo	e	 insertarse	en	 los	medios	de	






otra	 vez,	 explotando	 una	 técnica	 que	 a	 fuerza	 de	 repetirla	 ha	 producido	 hartazgo.	
Vemos	 los	mismos	personajes,	 intercambiables	de	una	historia	a	otra,	de	un	estudio	a	
otro,	 todos	realizados	bajo	el	mismo	patrón,	 la	misma	estética,	 la	misma	 luz,	 la	misma	















“(...)	 hemos	 de	 tener	 en	 cuenta	 que	 a	 medida	 que	 el	 animador	 se	 aleja	 del	
naturalismo,	 las	 potencialidades	 de	 su	 medio	 aumentan;	 sólo	 los	 límites	 de	 su	
imaginación	 y	 la	 propia	 técnica	 pueden	 impedirle	 realizar	 lo	 que	 desea.	 De	 hecho,	
consideramos	 que	 esta	 es,	 precisamente,	 su	 característica	 definitoria,	 lo	 que	 le	
permitirá	ir	más	allá	que	incluso	la	imagen	cinematográfica.”	(Balastre,	2000)	
	
Wells	 (2002),	 sostiene	que	 la	animación	abstracta	es	aquella	que	se	construye	a	 si	misma	como	un	
material	 abstracto	 o	 una	 proposición	 concreta	 o	 interrogación,	 explícitamente	 explorando	 nuevas	
técnicas	 y	 enfoques	para	 facilitar	 trabajos	no	objetivos,	 no	 lineales,	 o	 trabajos	 en	definitiva	que	 se	
resistan	ante	convenciones	tradicionales	de	entendimiento	e	interpretación.		
	
“Se	 caracterizan	 por	 la	 eliminación	 del	 relato	 narrativo	 para	 centrarse	 en	 el	 ritmo	
visual	 con	 el	 afán	 de	 provocar	 reacciones	 alternativas	 a	 las	 de	 los	 procedimientos	
lógicos	 de	 percepción.	 Las	 imágenes	 se	 plantean	 como	 collages	 visuales	 en	 donde	
priman	las	composiciones	de	juegos	geométricos	y	predominio	de	las	formas	plásticas,	
en	 donde	 el	 mayor	 interés	 radica	 en	 la	 impresión	 producida	 en	 la	 intuición	 del	




del	 siglo	 XX	 en	 Europa,	 cuando	 futuristas,	 dadaístas	 y	 otros	 artistas	 modernos	 en	 su	 interés	 por	





Los	 primeros	 pasos	 fueron	 dados	 tras	 	 la	 1ª	 Guerra	 Mundial.	 En	 los	 años	 20,	 artistas	 plásticos	
alemanes,	 principalmente	 pintores	 de	 carácter	 abstracto	 deciden	 trasladar	 sus	 conocimientos	
pictóricos	 a	 la	 creación	 y	 producción	 de	 obras	 cinematográficas,	 autores	 como	Walter	 Ruttman,	 a	
quien	se	le	considera	el	iniciador	del	cine	abstracto	con	su	obra	Opus	I	(1921),	Viking	Eggeling	y	Hans	
Richter,	que	influenciados	por	los	movimientos	de	vanguardia,	deciden	llevar	su	producción	de	obra	
















el	 resto	de	 lenguajes	artísticos,	como	 la	pintura,	 la	poesía,	etc.	“Para	Richter,	 todo	el	arte	moderno	
giraba	en	torno	a	conceptos	directamente	relacionados	con	este	medio:	la	dinámica	del	movimiento,	
la	forma,	el	color,	la	simultaneidad,	etc”	(Hinojosa,	2008).	La	obra	de	Ruttman	en	tanto,	se	caracteriza	
por	 un	 estilo	 más	 cercano	 al	 expresionista,	 con	 figuras	 geométricas	 simples	 y	 lúdicas	 propone	
imágenes	en	permanente	movimiento	en	sincronía	con	 la	música.	“La	extraordinaria	fluidez	 lograda	















Uno	 de	 lo	más	 influyentes	 en	 este	 sentido	 fue	 el	 pintor	 ruso	Wassily	 Kandinsky	 (1866),	 quien	 	 es	
considerado	el	padre	del	arte	abstracto.	El	pintor	ruso	señalaba	que	el	arte	debía	estar	alejado	de	lo	
objetual,	que	debía	ir	más	allá	de	lo	decorativo,	en	definitiva,	tenía	que	ser	algo	espiritual.	Kandinsky	
publica	De	 lo	 espiritual	 en	 el	 arte	 (1911),	 en	 el	 que	 propone	 a	 la	 sinestesia	 como	 un	 componente	
esencial	del	arte.	En	sus	planteamientos	buscaba	aunar	 tres	elementos	 (sonido,	 color	y	palabra):	el	
tono	musical,	 el	 sonido	 corporal	 y	 del	 alma	 y	 su	movimiento;	 el	 tono	 del	 color.	 “Para	 el	 pintor	 la	
música	 era	 el	 referente	 de	 toda	 creación	 artística,	 y	 base	 de	 la	 pintura	 abstracta	 que	 él	 mismo	
desarrollaba,	a	la	que	llegó	en	gran	medida,	desde	la	música.”	(García,	2014)	
	























con	 esta	 suerte	 de	 equivalencia	 entre	 sonido	 y	 visualidad,	 como	 algunos	 de	 los	 precursores	 de	 la	




Fischinger,	 durante	 su	 niñez	 se	 había	 preparado	 para	 un	 carrera	 en	 la	 música,	 sin	 embargo	 las	
dramáticas	consecuencias	de	la	Primera	Guerra	Mundial	lo	obligaron	a	dejar	sus	estudios	de	violín	y	
órgano,	 para	 dar	 inicio	 a	 estudios	 de	 precisión	 mecánica,	 los	 que	 le	 entregaron	 las	 habilidades	 y	







Vakuum);	 y	una	película	 abstracta	 titulada	Orgelstabe,	 compuesta	por	 varios	 rollos,	 en	 la	que	unas	
barras	paralelas	se	movían	a	distintos	ritmos.	(Bendazzi,	2003:121)	
	
Fig	 6.	 Fotogramas	 de	 Wachsexperimenten,	 1921-1926.	 Oskar	 Fischinger	 (1900-1967).	 (Imágenes	 obtenidas	 de	 la	página	http://www.oskarfischinger.org)	
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En	 los	años	 siguientes,	 Fischinger	 continua	desarrollando	 su	 trabajo	de	 forma	constante,	hasta	que	
después	de	 la	 llegada	de	Hitler	al	poder,	 su	 trabajo	es	 considerado	decadente	por	el	 régimen	nazi,	
Hitler	consideraba	que	el	arte	abstracto	no	transmitía	los	ideales	del	nazismo	y	corrompía	al	pueblo	
alemán.	Según	Faber	y	Walters	Fischinger	 fue	 lo	suficientemente	afortunado	como	para	recibir	una	
invitación	 de	 Paramount	 Pictures	 para	 realizar	 algunos	 cortometrajes.	 Así	 pudo	 dejar	 Alemania	 y	
viajar	a	los	EEUU	para	trabajar	en	Hollywood.	
	




un	 teja)	 en	 un	 intento	 por	 codificar	 un	 sistema	 de	 lenguaje	 musical	 que	 permitiera	 develar	 las	
relaciones	 entre	 sonido	 e	 imagen.	 Cabe	mencionar	 aquí,	 la	 anécdota	 que	 describe	William	Moritz	
(1974)	en	The	Films	of	Oscar	Fischinger,	 cuando	en	1932	Fischinger	escuchó	cómo	a	 su	mujer	 se	 le	




A	medida	que	avanzaba	el	 siglo	XX,	 las	posibilidades	de	 la	animación	abstracta,	continuaron	siendo	
desarrolladas	en	diversas	investigaciones	de	artistas	que	se	interesaron	no	solo	en	vincular	música	y	
pintura	 como	 un	 asunto	 general,	 si	 no	 que	 han	 extendidos	 sus	 trabajos	 de	 animación	 y	 sus	
indagaciones	a	las	relaciones	entre	música-forma,	música-intervalos	tonales,	color-sonido,	etc.	El	libro	
Animación	 Ilimitada,	 cortometrajes	 innovadores	 desde	 1940	 escrito	 por	 Liz	 Faber	 y	 Helen	Walters	
(2008),	 dedica	 gran	 parte	 de	 su	 contenido	 a	 revisar	 estos	 asuntos,	 a	 través	 del	 análisis	 de	 50	
cortometrajes	representativos	de	todos	los	tipos	de	animación	independiente	producidos	a	través	de	
la	historia	y	 realizados	por	 las	 figuras	más	 relevantes	de	 la	animación	de	 todo	el	mundo,	desde	 los	









amplia	 el	 universo	 de	 la	 creación	 de	 imágenes	 por	 computadora.	 A	 través	 de	 un	 modelo	 de	
crecimiento	basado	en	algoritmos	en	expansión	busca	dotar	de	vida	compleja	a	 la	 forma	abstracta.	
Para	 lograr	 esto,	 creó	 un	 software	 llamado	 Growgth	 Model	 que	 permite	 concebir	 formas	 que	
evolucionan	 de	 manera	 progresiva,	 formas	 aparentemente	 orgánicas	 que	 dan	 la	 impresión	 de	
obedecer	a	 leyes	naturales	de	crecimiento	de	 los	seres	vivos.	Kawaguchi	cree	que	de	ser	posible	su	
propósito,	 el	 de	 dotar	 de	 vida	 inteligente	 o	 compleja	 a	 dichas	 formas,	 “la	 interacción	 resultante	






producir	 algo	 nuevo:	 movimientos	 fluidos	 y	 esquemas	 rítmicos	 que	 se	 extienden	 con	 el	 tiempo,	
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ubicando	las	creaciones	más	cerca	de	la	composición	musical.	Este	capítulo,	presenta	en	el	inicio	una	
primera	 selección	 de	 realizadores	 en	 el	 que	 las	 bandas	 sonoras	 han	 sido	 un	 factor	 determinante,	
trabajos	predominantemente	experimentales.	Aquí	se	muestran	obras	de	Norman	Mclaren	(1914),	en	
los	 que	 dibujaba	 a	 mano	 directamente	 sobre	 las	 pistas	 de	 audio	 de	 la	 película,	 creando	 una	
equivalencia	 entre	 sonido	 e	 imágenes.	 Más	 adelante,	 expone	 el	 trabajo	 de	 artistas	 más	
contemporáneos	 como	 Alexander	 Rutterford	 (1970),	 se	 muestra	 su	 animación	 digital	Monocodes	
(2000)	en	la	que	según	Rutterford,	desde	el	punto	de	vista	de	la	visualidad,	realiza	representaciones	








La	 denominada	 animación	 experimental,	 aunque	 no	 es	 ajena	 a	 la	 industria,	 se	 distancia	 de	 ella	 en	
términos	ideológicos,	su	objetivo	principal	no	es	el	entretenimiento	ni	el	rendimiento	financiero	que	
se	 puede	 obtener	 de	 ella,	 sino	 la	 investigación,	 tanto	 técnico-material	 como	 conceptual.	 Su	
producción	 es	 concebida	 y	 exhibida	 en	 contextos	 particulares,	 diseñados	 con	 las	 condiciones	
necesarias	para	acoger	este	 tipo	de	obras,	 tales	 como	 los	 festivales,	 ferias,	 encuentros	 y	otros	que	
han	abierto	sus	puertas,	así	como	museos	y	galerías.	
	
Este	 tipo	 de	 animación	 se	 asocia	 principalmente	 a	 “la	 libertad	 de	 creación,	 al	 margen	 de	









aquella	 basada	 en	 la	 narración	 no	 lineal	 y	 no	 objetiva,	 y	 se	 debería	 al	 hecho	 de	 que	 las	 historias	
representadas	 linealmente	 ya	 están	 resueltas	 por	 el	 cine	 de	 acción	 real;	 propone	 que	 la	 forma	





ofreciendo	 un	 ejercicio	 de	 comparación	 y	 contraste	 entre	 lo	 que	 el	 denomina	 animación	 ortodoxa	
(figurativa,	narrativa,	lineal,	unidad	en	el	estilo,	sin	presencia	del	autor)	y	animación	experimental.	En	
el	 texto	 las	 indica	 como	 opuestas	 pero	 relacionadas,	 proponiendo	 del	 cruce	 de	 entre	 ambas,	 una	
animación	que	denomina	de	 “desarrollo”,	 ésta	 sería	 el	 resultado	de	 la	 combinación	o	 selección	de	
elementos	de	ambos	acercamientos,	 representando	 las	 tensiones	estéticas	 y	 filosóficas	entre	estos	
dos	 extremos	 aparentes.	 Según	 Cecilia	 Traslaviña	 (2011),	 la	 animación	 de	 desarrollo,	 permitiría	
resolver	cuestionamientos	de	quienes	afirman	que	el	 término	experimental	solo	 se	puede	aplicar	a	




de	 la	manera	 tradicional	 (incluso	 puede	 carecer	 de	 guión)	 y	 puede	 apropiarse	 de	 elementos	 de	 la	






a.-	 Son	 	 más	 abstractas,	 que	 los	 cuerpos	 tienden	 a	 no	 subordinarse	 a	 la	 imagen	 que	 el	 público	
normalmente	 tiene	de	ellos,	 en	 término	de	 semejanza	de	 la	 realidad.	 La	animación	experimental	o	
redefine	el	cuerpo	o	se	resiste	a	usarlo	como	una	imagen	ilustrativa.		
	








d.-	 Se	 concentran	y	privilegian	 su	propia	materialidad,	en	 lugar	del	 contenido	narrativo	y	 temático.	












g.-	 La	música	 es	 un	 factor	 esencial,	 que	 si	 bien	 es	 relevante	 en	 todos	 los	 film	animados,	 tiene	una	






incluyendo	 las	 obras	 de	 los	 artistas	 vanguardistas	 con	 sus	 trabajos	 abstractos	 mencionados	
anteriormente,	y	grandes	exponentes	como	Lotte	Reineger,	alemana	que	realizó	uno	de	los	primeros	
largometrajes	de	la	historia	y	que	aún	se	conserva	Las	aventuras	del	príncipe	Ached	(1926),	realizado	










La	 idea	 (1932),	 una	 obra	 panfletaria	 de	 contenido	 político	 y	 social,	 inspirada	 en	 xilografías	 de	




“La	 idea	del	artista-inventor	 fue	 la	de	utilizar	una	 tabla	blanca	 (él	 la	 llamó	pantalla,	





todas	 las	 sombras	volvería	 la	 tabla	 completamente	oscura.	A	partir	de	ahí,	bastaba	
con	hacer	regresar	ciertos	grupos	de	alfileres	para	reducir	sus	sombras	y	hacer	más	
clara	 la	 zona	 correspondiente.	 De	 hacerlos	 regresar	 completamente	 desaparecía	








más	 influyentes	 autores	 de	 cortometrajes	 experimentales.	 Ayudando	 a	 extender	 los	 límites	 de	 la	
animación,	 Mclaren	 entendía	 la	 animación	 como	 un	 medio	 interdisciplinario,	 dada	 las	 estrechas	
relaciones	 con	 la	 danza,	 la	 interpretación,	 la	 pintura,	 la	 escultura	 y	 el	 grabado.	 Su	 carrera	 se	
caracterizó	por	una	constante	renovación	de	 las	técnicas	aprendidas	de	sus	maestros	y	por	muchas	










Fig	 10.	 Fotogramas	 de	 Love	 on	 the	 wing,	 1938.	 Norman	 Mclaren	 (1914-1987).	 (Imágenes	 obtenidas	 de	 la	 página	http://www.vimeo.com)	
	
En	 las	décadas	 siguientes	 la	experimentación	no	se	detuvo,	autores	como	Walerian	Borowczyk,	 Jan	
Lenica,	 con	 películas	 con	 arena	 sobre	 vidrio;	 George	 Duning	 con	 sus	 proyectos	 surrealistas;	 John	
Grierso	con	sus	animaciones	bajo	cámara;	Robert	Breer	que	utiliza	fichas	de	archivo;	Jan	Svanmayer	
que	 trituraba	 diversos	 elementos	 para	 convertirlos	 en	 artefactos	 y	 luego	 animarlos;	 Los	 hermanos	





técnicas	de	producción	de	 imágenes,	 junto	a	una	multiplicación	de	 los	programas	computacionales,	
que	 son	 cada	 vez	 más	 sencillos	 de	 usar	 y	 que	 han	 multiplicado	 no	 solo	 cuantitativamente	 la	
realización	y	difusión	de	los	proyectos,	si	no	también	sus	posibilidades	expresivas,	que	de	otro	modo	y	
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en	 otro	momento	 hubiesen	 sido	 imposibles	 de	materializar	 por	 sus	 elevados	 costos	 y	 tiempos	 de	




“El	 arte	 reta	 a	 la	 tecnología,	 y	 la	 tecnología	 inspira	 al	 arte.	 Los	 artistas	 técnicos	




Debemos	 recordar	que	 los	orígenes	de	 la	 animación	por	 computadora	 se	 sitúan	en	el	 campo	de	 la	
investigación	 militar	 e	 industrial.	 John	 Whitney	 considerado	 el	 padre	 de	 la	 animación	 por	
computadora,	 realizó	 sus	 primeros	 trabajos	 digitales	 en	 un	 computador	 analógico	 que	 había	 sido	
utilizado,	 durante	 la	 Segunda	 Guerra	 Mundial,	 para	 orientar	 la	 baterías	 antiaéreas.	 Permutations	
(1968)	fue	la	primera	película	que	Whitney	consideró	acabada.	Realizó	este	trabajo	poco	después	de	
incorporarse	a	 IBM,	en	1966,	 como	asesor	de	un	amplio	programa	de	 investigación,	para	el	 cual	 le	
suministraron	un	computador	360	digital	y	una	consola	2250	de	diseño	gráfico.	Permutations	es	un	




Fig	 11.	 Fotogramas	 de	 Permutations,	 1966.	 John	 Whitney	 (1917-1995).	 (Imágenes	 obtenidas	 de	 la	 página	http://motionographer.com)	
	
Fueron	 muchos	 los	 artistas	 que	 decidieron	 seguir	 estos	 pasos	 y	 dirigir	 su	 trabajo	 al	 área	 de	 la	
informática	y	las	matemáticas.	En	esta	ruta,	uno	de	los	más	conocidos	según	Wells,	es	Crhis	Landreth	
con	 Ryan	 (2004),	 corto	 digital	 animado	 3D,	 que	 oscila	 entre	 la	 animación	 y	 el	 documental,	 su	






	El	 escenario	 actual	 propone	 potentes	 y	 nuevos	 sistemas,	 baratos,	 manejables,	 con	 grandes	




puede	 utilizar	 un	 bolígrafo,	 dibujar	 imágenes	 en	 el	 computador	 con	 un	 bloc	 digitalizado	 y	 luego	
manipularlas	 seleccionando	 los	 comandos	 del	 los	 menús	 en	 pantalla	 o	 tecleándolos.	 El	 producto	






Es	 un	 terreno	 de	 producción	 en	 el	 que	 convergen	 gran	 parte	 de	 las	 animaciones	 abstractas,	
experimentales	y	de	autor.	
	






que	 innovan	 en	 medios	 de	 producción	 y	 abordan	 temas	 que	 la	 industria	 no	 se	 hace	 cargo	 por	
considerarlos	no	rentables	económicamente.	
	










advierte	 que	 los	 límites	 entre	 ellas	 son	difusos,	 debido	 a	 que	 según	 sus	 planteamientos,	 el	mundo	






















ni	 discriminando	 a	 los	 productores	 y	 consumidores,	 	 la	 inconmensurable	 cantidad	 de	 contenidos	
alojados	en	la	actualidad,	nos	lleva	a	encontrarnos	con	animaciones,	que	van	desde	las	aberrantes	sin	
ningún	 valor,	 hasta	 las	 que	 nos	 asombran	 por	 su	 calidad	 en	 los	 recursos	 técnicos	 y	 propuestas	 de	
contenidos.	 La	 excesiva	 oferta,	 en	 este	 sentido,	 deriva	 en	 la	 confusión	 estética	 de	 aquellos	 que	 se	






c.-	Uso	 interactivo:	Aquí	se	propone	el	 Internet	en	su	potencial	de	 interacción	con	el	espectador;	 la	










Fig	 12.	 Captura	 de	 pantalla	 de	 la	 web	 interactiva	 de	 Han	 Hoogerbrugge	 (1963).	 (Imagen	 obtenida	 de	 la	 página	http://nails.hoogerbrugge.com/)	
	
En	 la	 red,	 la	 animación	queda	expuesta	 a	que	el	 receptor	defina	el	 tiempo	que	quiere	 invertir	 y	 la	
forma	en	que	quiere	 interactuar	con	ella.	A	 través	de	diversas	 	operaciones	sobre	el	computador	u	
otro	 dispositivo	 digital,	 como	 tocar	 la	 pantalla,	 accionar	 el	 teclado	 o	mover	 el	 mouse,	 el	 receptor	
puede	no	 solo	acceder	 y	manipular	 los	 contenidos,	 si	 no	 también	 tener	el	 control	 sobre	ellos.	 Esto	
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como	 ya	 se	 ha	 dicho,	 ha	 dado	 origen	 a	 nuevas	 formas	 de	 contar	 historias,	 narrativas	 digitales	 y	
audiovisuales	que	potencian	lo	participativo	y	lo	interactivo.	Todo	esto	toma	forma	en	la	combinación	
de	 tecnología	 digital	 que	 permite	 crear	 imágenes	 fijas	 y	 en	 movimiento,	 textos	 o	 audios,	 que	 se	
pueden	 expandir	 o	 contraer,	 combinar	 o	 fragmentar,	 insertar	 o	 dividir,	 etc.	 y	 las	 estructuras	
hipermedia,	 es	 decir,	 las	 diferentes	 conexiones	 que	 contienen	 información	 digital	 en	 múltiples	
formatos	 y	 posibilitan	 en	 el	 caso	 del	 internet,	 la	 navegación	 múltiple	 entre	 los	 elementos	 que	 la	
componen.	
	
La	 hipermedia	 es	 la	 composición	 que	 resulta	 de	 la	 mezcla	 entre	 multimedia	 entendida	 como	 la	
tecnología	 que	 integra	 y	 utiliza	 información	 almacenada	 en	 diferentes	 formatos	 y	 medios,	 con	 la	
posibilidad	de	interactuar,	controlar	y	explorar	los	diferentes	documentos.	Hipertexto,	por	otra	parte,	
es	la	organización	de	una	base	de	información	que	contiene	vínculos	entre	documentos	conectados	a	



















y	 realizadores	 sólo	 circulan	 en	 el	 ámbito	 de	 los	 festivales,	 no	 pudiendo	 ingresar	 a	 los	 canales	
convencionales	propuestos	por	la	industria.		
	
Los	 festivales	 de	 animación	 son	 vistos	 como	 un	 tipo	 específico	 de	 eventos	 y	 ceremonias	 de	
premiación,	que	junto	al	ejercicio	de	agregar	valor	a	los	profesionales	de	la	animación,	se	transforman	
en	 un	 lugar	 de	 encuentro	 del	mundo	 académico,	 productores,	 realizadores,	 artistas	 y	 la	 industria.	
Estos	eventos	resultan	ser,	muchas	veces,	un	elemento	mediador	entre	el	arte	y	 los	negocios,	en	el	
que	 además	 de	 realizar	 concursos,	 exhibiciones	 e	 instancias	 de	 reflexión	 y	 transmisión	 de	
conocimiento,	se	negocian	importantes	contratos,	promocionan	productos	y	nuevas	tecnologías.		
	
















reducido	 margen	 de	 exhibición”,	 situando	 a	 los	 festivales	 en	 la	 primera	 fila,	 respecto	 de	 las	 de	
exhibición	a	las	que	pueden	acceder	los	realizadores	independientes	con	sus	trabajos.	Wells	en	tanto,	








la	 animación	 artística	 tomando	 como	eje	 central	 la	 tarea	 de	 definir	 y	 generar	 un	 diagnóstico	 de	 la	
Pintura-Animada	al	finalizar	el	siglo	XX.	En	su	trabajo	de	investigación	realiza	un	trabajo	completo	de	
clasificación,	análisis	y	estudio	comparativo	de	7	festivales	de	Animación	y	2	más	representativos	del	
panorama	 mundial,	 tomando	 como	 criterio	 en	 su	 elección:	 La	 trascendencia	 (calidad-cantidad	 de	




se	 ha	 convertido	 en	 el	 festival	 de	 animación	 más	 importante	 de	 Latinoamérica	 y	 uno	 de	 los	 más	
grandes	a	nivel	mundial,	el	evento	en	su	22ª	edición	(2014)	reunió	más	de	100	mil	personas	en	torno	
a	 la	exhibición	de	418	películas.	 El	 festival	 junto	 con	exhibir	 trabajos	de	 realizadores	de	más	de	40	
países,	 realiza	 diversas	 actividades	 para	 promover	 y	 formar	 a	 animadores	
(www.animamundi.com.br).	 Animafest	 (Israel).	 Considerado	 uno	 de	 los	 4	 más	 importantes	 a	 nivel	
mundial	y	el	segundo	más	antiguo	después	de	Annecy.	Fue	fundado	1972	con	la	filosofía	de	potenciar	
la	calidad	y	expresión	artística	en	la	animación.	La	versión	2014	contó	con	400	películas	realizadas	por	
realizadores	 de	 todo	 el	mundo.	 (www.animafest.hr).	 Festival	 International	 du	 Film	 d’	 Animation	 d’	
Annecy	 (Francia).	 Fundado	 en	 1960,	 es	 el	 primer	 festival	 especializado	 en	 animación	 y	 el	 más	
importante	del	mundo.	En	la	versión	2014	se	proyectaron	más	de		500	películas	de	más	de	73	países.	
La	selección	es	el	resultado	de	una	criba	sobre	los	2.294.		El	certamen	en	esta	versión	inauguró	una	
nueva	 categoría	 de	 competición,	 "Animación	 Off-Limits"	 que	 mostró	 cortometraje	 explorar	 la	
innovación	 y	 la	 experimentación.	 (http://www.annecy.org).	 Cinanima	 (Portugal).	 El	 año	 2014	 se	
celebró	 su	 versión	 38ª	 con	 una	 representación	 internacional	 de	 88	 obras	 de	 19	 países.	 Desde	 su	
primera	edición	en	1976,	ha	desarrollado	una	actividad	regular	de	divulgación	de	animaciones	y	sus	
autores,	 ha	 ganado	 un	 importante	 reconocimiento	 internacional.	 (www.cinanima.pt).	 Festival	
International	Animation	Hiroshima	(Japón).	Se	creó	en	1985	de	una	propuesta	realizada	por	la	ASIFA	a	
la	 ciudad	 de	 Hiroshima,	 en	 su	 origen	 fue	 un	 proyecto	 que	 conmemoraba	 el	 40	 º	 aniversario	 del	
lanzamiento	 de	la	 bomba	 atómica	 con	 el	 objetivo	 de	 promover	 el	 entendimiento	 entre	 países	 y	
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más	 importantes	 del	 mundo	 del	 cine	 actual,	 ésta	 es	 una	 de	 las	 razones	 de	 por	 qué	 Sara	 Álvarez	
incluye	 este	 evento	 en	 su	 investigación,	 además	 de	 que	 considera	 el	 hecho	 de	 que	 las	 películas	
seleccionadas	 para	 participar	 de	 los	 Oscar,	 han	 sido	 premiadas	 con	 numerosos	 galardones	 en	 el	
ámbito	 internacional.	 (www.oscars.org).	Cartoon	 d’Or	 (Europa).	 Creado	 en	 1991,	 es	 considerado	 el	
equivalente	 europeo	 de	 los	 Oscar,	 premia	 a	 la	mejor	 animación	 de	 Europa,	 a	 partir	 una	 selección	
previa	 realizada	 por	 ocho	 distintos	 festivales	 de	 animación	 de	 europeos,	 los	 cuales	 seleccionan	 de	
entre	 sus	 premios	 las	 obras	 más	 importantes	 y	 con	 proyección	 para	 ganar	 el	 certamen.	
(www.cartoon-media.be).	 Tough-	 Eye	 Festival	 (Finlandia).	 Creado	 en	 2001	 como	 respuesta	 a	 la	
necesidad	de	un	evento	centrado	en	la	relación	entre	la	Animación	y	el	Arte.	
	





varios	 de	 los	 eventos	 de	 este	 tipo	 celebrados	 en	 años	 cercanos.	 Del	mismo	modo,	 pone	 atención	



















relevancia	 que	 opaca	 y	 anula	 la	 participación	 de	 todos	 aquellos	 que	 estén	 involucrados	 en	 la	
producción.	 En	 el	 desarrollo	 de	 sus	 obras	 busca	 resguardar	 un	 espacio	 de	 libertad	 creativa	 que	 le	
permita	 plasmar	 una	 visión	 artística	 propia,	 junto	 con	 procurar	 el	 control	 sobre	 el	 resultado	 final,	
participando	activamente	en	las	distintas	etapas	de	producción.	
	
Según	 indica	Rafael	Gómez	 (2001),	el	 concepto	de	autor,	visto	desde	el	ámbito	de	 las	 realizaciones	
audiovisuales,	depende	estrechamente	de	 la	valoración	que	el	público	realiza	de	ellas,	propone	que	
un	 producto	 audiovisual	 -como	 lo	 es	 la	 caso	 de	 la	 animación-	 “posee	 unos	 rasgos	 personales	





presupuesto	como	 las	producciones	cinematográficas	de	 la	 industria;	el	animador	es	el	 responsable	
de	la	mayoría	de	las	tareas	de	la	creación;	con	frecuencia	caen	en	la	categoría	de	cortometrajes	pues	





una	 identidad	marcada,	 con	 atmósferas	 evocadoras	 configuradas	 a	 partir	 de	 un	 trabajo	 de	 luces	 y	
sombras,	 generalmente	 realizado	 con	 técnicas	 tradicionales	 de	 la	ilustración,	 tinta	 y	 acuarela	 entre	
sus	preferidas.	“Todas	sus	películas	comparten	un	estilo	ilustrativo	de	una		gran	belleza	atemporal	y	
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en	 todas	ellas	 se	presta	una	enorme	atención	al	 sonido	y	 la	música”.	Faber	y	Walters	 (2014).	Cabe	
señalar	que	sus	trabajos	no	tienen	diálogo.		
	











la	 emoción	 del	 espectador.	 Si	 el	 Le	 moine	 et	 poisson	 evoca	 un	 espiritualidad	 zen	 para	 tratar	 la	

















La	reciente	expansión	del	negocio	de	 la	animación	ha	fomentado	 la	 inclusión	de	diversos	actores	al	
campo	de	 la	 formación	de	animadores,	y	en	consecuencia	se	han	creado	diversas	escuelas	con	una	
gran	 variedad	 de	 énfasis	 y	 salidas	 laborales	 distintas,	 algunas	 centradas	 en	 las	 tecnologías	
conducentes	 a	 producir	 especialistas	 para	 trabajar	 en	 agencias	 de	 publicidad	 o	 productoras	









los	 programas	 de	 formación,	 escuelas,	 software,	 tecnología	 y	 la	 industria-	 que	 desde	 el	 año	 2012	
realiza	 un	 ranking	 con	 las	 mejores	 escuelas	 en	 esta	 disciplina.	 En	 marzo	 del	 2014	 a	 cargo	 del	
periodista	 estadounidense	 Tom	 Fronczak,	 publicaron	 una	 nueva	 lista,	 con	 las	 que	 serían	 las	 100	
mejores	 escuelas	 de	 animación	 a	 nivel	 internacional.	 Los	 criterios	 para	 elaborar	 la	 lista	 fueron,	 la	
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inclusión	de	tecnologías	y	calidad	de	las	instalaciones	disponibles	para	los	estudiantes,	la	consistencia	
y	 calidad	 de	 los	 estudiantes,	 las	 obras	 de	 los	 graduados,	 ventajas	 geográficas,	 reputación	 del	
programa	dentro	de	la	industria	y	costo	del	programa.		
	
A	 modo	 de	 ejemplo,	 dos	 de	 los	 centros	 de	 formación	 que	 destacan	 en	 los	 primeros	 lugares	 del	
ranking	de	Fronczak,	es	la		escuela	de	animación	Gobelins		y	la	escuela	de	Bournemouth	University:	
	
Bournemouth	 University.	 Bournemouth,	 Reino	 Unido	 (www.bournemouth.ac.uk).	 Que	 ocupa	 el	
segundo	 lugar	 del	 ranking,	 con	más	 de	 50	 graduados	 que	 participaron	 en	 la	 producción	 del	 éxito	
cinematográfico	Avatar,	y	otros	éxitos	como	El	Señor	de	los	Anillos,	Star	Wars	y	Alicia	en	el	Wonder	
Land;	 con	 alrededor	 de	 60	 ex	 alumnos	 trabajando	 en	 Framestore,	 el	 estudio	 responsable	 de	 la	
película	ganadora	del	Oscar,	Gravity.	Los	programas	dictados	por	Bournemouth	University	son	Digital	
Media	Design,	Computer	Animation	Arts,	Computer	Visualization	and	Animation,	Games	Technology,	







estudios	 de	Walt	 Disney	 Animation	 Studios,	 Universal	 Studios,	 Hanna	 Barbera,	 Pixar,	 DreamWorks	

















en	 Los	 Ángeles,	 California.	 Fue	 establecido	 en	 1961	 por	 Walt	 y	 Roy	 Disney	 convirtiéndose	 en	 la	
primera	 institución	 de	 educación	 superior	 en	 los	 Estados	 Unidos	 en	 ofrecer	 títulos	 de	 grado	 y	





Otra	 importante,	 es	 la	 que	 se	 ubica	 en	 el	 lugar	 numero	 tres	 del	 Best	 Animation	 school	 2014,	 es	




















Álvarez	 (2001)	 señala	 refiriéndose	 a	 Gobelins,	 que	 pese	 a	 que	 los	 programas	 están	 conducidos	 al	
desarrollo	 de	 producciones	multimedia	 y	 comunicación	 gráfica	 con	 un	énfasis	 en	 el	 factor	 técnico,	





Desde	 la	 segunda	mitad	 del	 siglo	 XX,	 la	 animación	 se	 introduce	 gradualmente	 en	 el	 terreno	de	 las	
Artes	Visuales	constituyéndose	en	un	área	de	trabajo	y	de	producción	autónoma.	En	el	contexto	de	




	“La	 animación	 empieza	 a	 ocupar	 un	 lugar	 importante	 entre	 los	medios	 y	 soportes	
utilizados	 en	 la	 creación	 artística	 contemporánea.	 Integrándose	 en	 piezas,	
instalaciones,	 junto	 a	 dibujos	 y	 otros	 elementos,	 las	 formas	 toman	 movimiento	 y	

















objetos	 e	 instalaciones,	 jugar	 con	 proyectores	 en	 espacios	 interactivos.	 La	 forma	 no	 puede	




















provocar	 una	 reacción	 contra	 los	 conflictos	 religiosos,	 sociales	 y	 políticos,	 tanto	 históricos	 como	
actuales,	que	persisten	en	los	Balcanes.		
	
El	 trabajo	 de	 Julian	 Opie,	 se	 basa	 en	 la	 construcción	 de	 animaciones	 digitales	 realizadas	 con	
avanzadas	tecnologías,	secuencias	de	imágenes	y	soluciones	de	obras	inimaginables	hace	pocos	años	
atrás,	 sólo	posibles	 a	partir	 de	 los	 cambios	 tecno-culturales	 contemporáneos.	 Sus	obras	poseen	un	
lenguaje	distintivo,	minimalista	de	 formas	simples,	 influenciadas	por	 las	 señalizaciones	urbanas	y	 la	
publicidad,	caracterizadas	por	el	uso	de	colores	planos	y	trazos	muy	limpios	de	color	negro,	a	través	
de	movimientos	 sutiles	 centrados	en	el	 cuerpo	humano	buscan	proponer	una	 reflexión	en	 torno	al	






e	 instalaciones	 de	 la	 exposición	 evocan	 la	 capacidad	del	 arte	 contemporáneo	de	 adoptar	 actitudes	
críticas	ante	el	mundo	que	nos	rodea	mediante	la	fantasía	y	la	imaginación.	En	sus	piezas	se	aglutinan	
temas	tan	diversos	como	la	esclavitud,	 las	desigualdades	sociales	y	culturales,	 los	totalitarismos	o	la	
idea	 del	 progreso	 asociado	 al	 arte,	 al	 diseño	 y	 a	 la	 arquitectura,	 junto	 a	 otras	 reflexiones	 como	 el	
papel	de	la	imagen	y	la	noción	de	identidad	o	el	desarraigo.	
	
Entre	 los	 artistas	 presentados	 en	 la	 exposición,	 destaca	 el	 artista	 sudafricano	 William	 Kentridge	
(1955)	 por	 la	 sencillez	 y	 gran	 economía	 de	medios	 en	 su	 trabajo,	 que	 desde	 una	 noción	 de	 dibujo	
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basado	en	la	simpleza	e	inmediatez	propone,	según	Montse	Badía	(2006:189)	en	el	textos	escrito	para	
la	 exposición,	 una	 reflexión	 aguda	 en	 torno	 a	 la	 “compleja	 historia	 de	 Sudáfrica,	 del	 legado	 del	
apartheid	y,	en	un	sentido		más	amplio,	de	la	naturaleza	humana,	de	sus	emociones	y	mecanismos	de	
memoria”.	 Su	 trabajo	 ha	 sido	 exhibido	 en	 los	 más	 	 importantes	 centros	 y	 eventos	 de	 arte	
contemporáneo,	 como	 Documenta	 X	 en	 Kassel	 (1997),	 las	 bienales	 de	 Venecia	 (1999),	 San	 Pablo	
(1998)	 y	 La	 Habana	 (2000);	 el	 MoMA	 de	 Nueva	 York,	 los	 museos	 de	 Arte	 Contemporáneo	 de	
Barcelona	y	Chicago;	como	también	en	festivales	de	cine,	Avignon	(1997)	o	Cannes	(2004).	
	
Kentridge,	 realiza	una	animación	bajo	cámara,	utilizando	 las	herramientas	 tradicionales	de	 las	artes	
plásticas,	 fundamentalmente	 carboncillo	 y	 pastel,	 a	 través	 de	 los	 cuales	 crea	 dibujos	 que	modifica	
constantemente,	 borrando	 añadiendo	 y	 volviendo	 a	 trabajar	 sobre	 ellos.	 Cada	 imagen	 nueva	 es	
registrada	con	una	cámara	de	16	mm.	Una	de	la	características	más	significativas	de	este	proceso,	es	





hace	 presente	 el	 dibujante	 a	 través	 de	 la	 gesto	 gráfico	 o	 literalmente	 su	mano	 (en	 algunos	 cortos	
hasta	es	posible	ver	su	mano	o	partes	de	su	cuerpo	sobre	el	dibujo).	Su	trabajo	es	capaz	de	evocar	la	
acción	del	dibujar,	en	un	espacio	de	 tiempo	en	que	 las	 líneas	se	van	difuminando	gradualmente,	 la	
superficie	se	vuelve	borrosas	en	alguna	zonas,	los	trazos	se	superponen,	los	contornos	se	pierden	y	se	




Entre	 sus	 obras,	 destacan	 sus	 primeras	 animaciones	 Johannesburg:	 2nd	 Greatest	 city	 after	 Paris	
(1989);	Monument	(1990);	Mine	(1991);	Sobriety,	Obesity	&	Growing	Old	(1991);	Felix	in	Exile	(1994);	
History	of	the	Main	complaint	(1996);	Weighing	and	Waiting	(1998);	Stereoscope	(1999);	Journey	to	
the	 Moon	 (2003);	 y	 Tide	 Table	 (2003)	 la	 animación	 que	 expuso	 en	 el	 contexto	 de	 la	 exhibición	
Fantasmagoría:	Dibujo	y	Movimiento.	
	
Tide	 Table	 (indicador	 de	 mareas),	 es	 una	 película	 de	 8	 minutos	 en	 la	 que	 Kentridge	 retoma	 un	
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personaje	que	había	utilizado	a	 lo	 largo	de	 la	década	de	 los	ochenta	y	principios	de	 los	noventa.	Se	
trata	 de	 Soho	 Eckstein,	 un	 agente	 inmobiliario	 judío,	 vestido	 de	 forma	 elegante	 y	 sentado	
cómodamente	 en	 una	 silla	 plegable	 frente	 al	mar,	 lo	 que	 contrasta	 con	 la	 escena	 de	 aquéllos	 que	
recorren	la	playa	mientras	son	observados	por	el	poder	militar.	En	la	película	se	representa	la	figura	





en	 Escuelas	 de	 Artes	 Visuales	 que	 han	 incluido	 en	 sus	 programas	 de	 estudio,	 cursos	 de	 animación	
generales	y	de	carácter	técnico,	en	definitiva,	cursos	esencialmente	instrumentales	entendidos	como	







De	 la	 revisión	 bibliográfica	 y	 lo	 señalado	 en	 los	 puntos	 anteriores,	 podemos	 aislar	 al	menos	 cinco	
variables	que	nos	permitirían	definir	la	animación	artística:	
	












c.-	 La	no	 linealidad	y	 la	abstracción:	Wells	 (2006)	en	una	cita	al	historiador	William	Moritz	 sostiene	
que	 la	 animación	 más	 auténtica	 o	 verdadera,	 es	 aquella	 que	 se	 realiza	 bajo	 parámetros	 de	 no	
objetividad	y	no	linealidad.	Sugiere	que	la	animación	funciona	de	mejor	manera,	cuando	es	un	medio	
abstracto,	 donde	 demuestra	 plenamente	 su	 capacidad	 intrínseca	 de	mover	 líneas	 y	materiales	 no-	
figurativos	que	caen	fuera	de	 los	dominios	ortodoxos	de	 las	construcciones	y	enfoques	realistas.	La	
animación	 de	 este	 tipo	 se	 reconoce	 ligada	 al	 deseo	 de	 expresar	 aspectos	 personales	 -conciente	 o	
inconcientemente-	del	pensamiento,	sentimiento	y	la	experiencia	humana.		
	





puertas	 de	 las	 salas	 de	 exposiciones	 y	museos.	 “Si	 hasta	 el	 reciente	 cambio	 de	 siglo	 la	 imagen	 en	
movimiento	estaba	prácticamente	desterrada	del	imaginario	que	se	narraba	desde	la	historia	del	arte	
y	 desde	 la	 institución	museo,	 su	 progresiva	 aceptación	 ha	 abierto	 una	 brecha	 por	 lo	 que	 también	
caben	otros,	como	de	hecho	está	ocurriendo	con	la	animación”	(Álvarez,	2006)	
	

















y	 culturales	 que	 Chile	 experimentó	 durante	 gran	 parte	 del	 siglo	 XX.	 Entenderemos	 por	 hitos	 en	 la	
animación,	 a	 aquellos	 que	 se	 refieren	 a	 sucesos,	 acontecimientos	 o	 eventos	 paradigmáticos	 en	 el	
desarrollo	de	la	disciplina,	entendidos	como	punto	de	inflexión	en	su	decurso	o	tránsito	de	un	tipo	de	
animación	 intuitiva-experimental	 a	 un	 tipo	 de	 animación	 producida	 profesionalmente.	 Cabe	
mencionar,	que	los	cambios	experimentados	en	Chile	que	han	afectado	la	evolución	de	la	animación	
tienen	 su	 raíz	 en	 una	 concepción	 ligada	 a	 la	 política	 imperante	 y	 a	 la	 economía	 de	 libre	mercado,	









arte,	 tampoco	 lo	 hace	 desde	 la	 empresa,	 ni	 desde	 la	 universidad,	 ni	 desde	 la	 experimentación	
tecnológica	promovida	por	el	 Estado,	por	 lo	mismo	 su	desarrollo	 tampoco	ha	obedecido	a	 razones	
políticas,	 aunque	 si	 ha	 sido	 afectada	 por	 ellas.	 Su	 inicio	 y	 desarrollo	 corresponde	 más	 bien	 a	
iniciativas,	 motivaciones,	 experimentaciones	 y	 circunstancias,	 siempre	 personales,	 en	 donde	 el	
aprendizaje	era	adquirido	en	 la	práctica	y	estaba	caracterizado	por	 la	experimentación	mediante	el	
ensayo	y	el	error.		Otro	factor	importante	por	el	cual	estas	animaciones	no	tuvieron	mayor	alcance,	es	
el	 gran	 espacio	 de	 tiempo	 transcurrido	 entre	 las	 animaciones	 realizadas	 en	 los	 años	 ‘20	 y	 las	
producidas	en	los	años	‘40	y	posteriormente	en	el	año	1971,	en	el	que	los	conocimientos	adquiridos	
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en	 la	 práctica	 y	 de	manera	 autodidacta	 no	 se	materializaron	 en	 documentos	 escritos,	 ni	 se	 les	 dio	





como	 un	medio	 generador	 de	 información,	 entretención	 y	 cultura.	 A	 partir	 de	 su	 influencia	 en	 la	





al	 carácter	 innovador	 y	 a	 la	 efectividad	 en	 cuanto	 a	 la	 transmisión	 de	mensajes	 que	presentaba	 la	
animación,	 por	 lo	 novedoso	 del	 medio,	 condujo	 a	 que	 ésta	 se	 empezara	 a	 utilizar	 como	 un	
mecanismo	 efectivo	 de	 promoción	 de	 diversos	 productos,	 aumentando	 	 su	 demanda,	 y	 por	 ende,	
obligando	 a	 profesionalizar	 y	 a	 crear	 empresas	 dedicadas	 exclusivamente	 a	 esta	 actividad,	
convirtiéndose	así	en	una	actividad	comercial.	El	paso	dado	en	la	etapa	inicial,	genera	las	condiciones	
para	 que	 se	 origine	 el	 2º	 hito:	 el	 ingreso	 a	 mediados	 de	 los	 ‘70	 de	 la	 animación	 al	 terreno	 de	 la	
publicidad	dando	origen	a	la	creación	de	productoras,	es	decir,	la	creación	de	las	primeras	entidades	
comerciales	 especializadas,	 dedicadas	 exclusivamente	 a	 la	 producción	 de	 animaciones.	 En	 un	















Las	 animaciones	 en	Chile,	 surgen	en	uno	de	 los	 contextos	más	 favorables	 para	 el	 desarrollo	 de	 las	
distintas	expresiones	culturales	de	nuestro	país.		
	





Armando	de	Ramón	 (2003),	 sostiene	que	durante	el	 siglo	XX	se	produjo	una	explosión	cultural	que	
hizo	de	Chile	un	país	destacado	en	letras	y	en	las	artes	dentro	del	continente	americano.	Además,	la	
cultura	 comenzó	 a	 tener	 una	 fuerte	 presencia	 de	 la	 clase	media,	 entre	 sus	 protagonistas.	 Por	 otro	




Si	 en	 períodos	 anteriores	 la	 cultura	 era	 concebida	 para	 un	 grupo	 de	 elite,	 con	 la	 llegada	 de	 la	
modernidad	se	masifica	entremezclándose	con	la	ciudad,	el	gobierno,	la	economía,	los	movimientos	
políticos	 y	 sociales,	 finalmente	democratizándose,	 pasando	así	 a	 constituirse	en	una	plataforma	de	
opinión.	
	
La	 modernidad	 en	 Chile	 designa	 la	 época	 de	 modernización	 material	 iniciada	 por	 la	 segunda	
revolución	industrial	y	la	modernización	cultural,	reflejada	principalmente	a	principios	del	siglo	XX	en	
los	 accesos	 y	 adelantos	 de	 la	 educación	 en	 general	 (escuelas,	 liceos	 y	 universidad),	 ambas	




progreso.	 En	 este	 sentido	 Stefan	 Rinke	 señala	 que:	 “no	 se	 habla	 ya	 del	 paso	 de	 un	 estado	 de	
subdesarrollo	 a	 otro	 de	 desarrollado,	 sino	 simplemente	 de	 transformación	 hacia	 una	 sociedad	
moderna”	(2002:	15).	
	
Según	 Subercaseaux	 (1996),	 la	 expresión	 	 más	 punzante	 en	 este	 nuevo	 escenario	 es	 la	 elección	
presidencial	 	de	Arturo	Alessandri	Palma	en	1920,	debido	a	que	marca	un	punto	de	quiebre	con	 la	
sociedad	 tradicional,	 ya	que	entre	 los	mayores	 logros	de	 su	gobierno,	están	 la	aprobación	de	 leyes	





Son	estos	años	 los	que	se	perciben	como	 los	más	emblemáticos	de	 la	modernidad	en	nuestro	país,	















“Durante	 la	 década	 de	 1920,	 el	 cine	 se	 convirtió	 en	 un	 espacio	 público	 de	 cultura	 de	
masas	sobrepasando	por	mucho	al	teatro	en	cuanto	a	relevancia	e	 inclusión	social.	[…]	
Para	la	gente	de	mentalidad	abierta,	el	cine	era	una	excelente	oportunidad	para	que	los	










accediendo	 y	 constatando	 a	 través	 de	 vivencias	 la	 llamada	 modernidad.	 Así,	 por	 ejemplo,	 los	
espectadores	que	asistieron	a	los	estrenos	en	Santiago	de	las		primeras	animaciones	-probablemente-	
se	 enteraron	 a	 través	 de	 algún	 medio	 escrito,	 acordaron	 por	 teléfono	 una	 cita	 para	 asistir	
acompañado,	 llegaron	 a	 la	 sala	 de	 cine	 en	 tranvía	 eléctrico,	 debieron	 compartir	 con	 un	 público	















Lumière	 estrenaran	 en	 Paris	 el	 cinematógrafo 9 ,	 Chile	 comenzó	 a	 proyectar	 estas	 mismas	
producciones	 para	 luego	 seis	 años	más	 tarde	 comenzar	 a	 proyectar	 producciones	 locales.	 El	 26	 de	
mayo	 de	 1902,	 	 fueron	 exhibidas	 en	 el	 teatro	 Odeón	 de	 Valparaíso,	 las	 primeras	 escenas	
documentales	 filmadas	en	 la	historia	nacional,	 la	 cinta	daba	cuenta	de	 la	 filmación	de	ejercicios	de	




en	 Viña	 del	 Mar,	 o	 incluso	 más	 atrás,	 en	 1897,	 año	 en	 que	 se	 presentaron	 las	 producciones	
cinematográficas	del	fotógrafo	Luis	Oddó	Osorio.																																																																						
8	La	Avenida	Libertador	General	Bernardo	O'Higgins,	conocida	como	La	Alameda,	es	la	principal	avenida	de	Santiago,	ciudad	capital	de	Chile.	Recibe	su	nombre	en	honor	al	Libertador	de	nuestro	país	del	mismo	nombre.	



















Las	 animaciones	 en	 nuestro	 país	 son	 producto	 de	 la	 relación	 entre	 el	 cine	 mudo	 y	 dibujantes	 de	
sátiras	políticas	-que	caricaturizaban	a	líderes	de	opinión	y	acontecimientos	políticos	de	la	época-	y	de	







estableciendo	 una	 cercanía	 entre	 ambos	 medios,	 separada	 solo	 	 por	 la	 presencia	 o	 ausencia	 de	















la	 gran	 cantidad	 de	 dibujos	 que	 implica	 este	 tipo	 de	 producción,	 son	 al	 mismo	 tiempo	 los	
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incorporación	 del	 sonido	 en	 los	 años	 ‘30	 la	 animación	 se	 logra	 configurar	 como	 un	 lenguaje	
autónomo,	dando	paso	a	una	estética	propia	y	con	una	estructura	de	trabajo	definida	a	partir	de	 la	






Las	 primeras	 animaciones	 chilenas	 datan	 de	 la	 década	 de	 1920.	 En	 las	 páginas	 siguientes	 nos	
referiremos	a	dos	películas	producidas	en	nuestro	país	y	enteramente	animadas:	La	Transmisión	del	
Mando	Supremo	y	 	Vida	y	Milagros	de	Don	Fausto.	 La	primera	de	ellas,	estrenada	el	25	de	 Julio	de	
1921	en	el	teatro	Central	de	la	ciudad	de	Concepción,	fue	producida	por	la	Nacional	Film	de	Santiago	
y	 su	 creador	 fue	 Alfredo	 Serey	 Vial,	 un	 joven	 con	 empuje,	 	 ingenioso	 y	 de	 mucho	 talento,	 que	
motivado	por	los	cambios	y	el	espíritu	propio	de	la	época	incursiona	a	lo	largo	de	su	vida	en	diversas	
materias,	 siendo	 una	 de	 ellas	 el	 humor	 gráfico,	 área	 en	 que	 destaca	 a	muy	 temprana	 edad	 y	 que	





El	 trabajo	que	 significó	 la	 animación	 fue	asumido	en	 su	mayoría	por	 Serey,	 sin	embargo	es	preciso	
destacar	 la	 colaboración	 del	 ingeniero	 Nicolás	Martínez	 Esquerro,	 quien	 se	 hizo	 cargo	 de	 la	 parte	





Fig	 17.	 Fotogramas	 publicados	 	 en	 artículo	 en	 el	 diario	 Las	 Últimas	 Noticias	 el	 1	 de	 agosto	 de	 1921de	 la	 película	animada	La	transmisión	del	mando	supremo.	Alfredo	Serey	(1886-	Según	Jorge	Montealegre,	autor	del	"Diccionario	del	Cine	Iberoamericano,	Serey	vive	hasta	una	edad	avanzada	pero	no	hay	noticias	sobre	las	circunstancias	y	fecha	de	su	muerte).	(Imágenes	obtenidas	en	archivos	del	diario	Las	Últimas	Noticias)	
	
En	 La	 Transmisión	 del	 Mando	 Supremo,	 primera	 película	 de	 animación	 chilena,	 se	 reconoce	 un	
desplazamiento	 de	 los	 temas	 y	 las	 problemáticas	 características	 del	 humor	 gráfico	 a	 este	 nuevo	
medio,	sus	cercanías	con	el	cómic	están	siempre	presentes,	la	forma	de	componer	a	modo	de	viñetas	
y	 el	 uso	 de	 globos	 de	 diálogos	 son	 ejemplos	 claros	 de	 esta	 situación.	 Desde	 el	 punto	 de	 vista	




texto	en	el	globo	decía	 lo	siguiente:	 ¡Así	a	cualquiera	 le	daría	ganas	de	quitarse	 la	banda¡	 (Santana	
1957:	25),	en	alusión	a	que	Sanfuentes	terminaba	su	período	presidencial	en	medio	de	una	serie	de	




Para	 el	 estreno	 de	 esta	 cinta	 en	 Santiago	 de	 Chile,	 el	 diario	 Las	 Ultimas	 Noticias	 en	 un	 artículo	
publicado	 el	 1	 de	 agosto	 de	 	 1921,	 que	 titulaba	 Primera	 película	 chilena	 de	 dibujos	 animados.-	
Plausible	 iniciativa	de	la	Nacional	Film,	cuenta	lo	siguiente:	“En	esta	cinta	aparecen	las	escenas	más	
importantes,	 los	 políticos	 más	 conocidos,	 los	 más	 distinguidos	 miembros	 del	 Cuerpo	 Diplomático	






sus	 dibujos	 difundidos	 en	 medios	 impresos,	 lograron	 convertirse	 en	 actores	 importantes	 de	 la	
sociedad	 chilena,	 debido	 por	 un	 lado,	 al	 alto	 potencial	 crítico	 de	 sus	 trabajos	 frente	 a	 las	
problemáticas	que	aquejaban	a	 los	ciudadanos	y	 los	conflictos	políticos,	 sociales	y	económicos.	Por	
otro	lado,	lo	asequible	de	los	medios	que	las	contenían.	En	efecto,	en	esos	años,	todos	los	estratos	de	
la	 sociedad	 tenían	 acceso	 a	 los	 dibujos	mediante	 las	 revistas	 ilustradas,	 que	 se	 convirtieron	 en	 el	
vehículo	a	través	de	las	cuales	se	informaba	la	clase	media	y	la	clase	trabajadora.	El	bajo	costo	de	las	




La	 trascendencia	 de	 la	 labor	 que	 realizaban	 estos	 dibujantes	 muchas	 veces	 los	 llevó	 a	 tener	 que	
enfrentar	 problemas	 con	 las	 autoridades,	 siendo	 variadas	 la	 ocasiones	 en	 que	 fueron	 víctimas	 de	
censura.	 Un	 ejemplo	 claro	 de	 esta	 situación,	 es	 el	 temor	 que	 enfrentaron	 los	 autores	 de	 La	
Transmisión	del	Mando	Supremo	y	que	registra	el	diario	Las	Últimas	Noticias,	cuando	fueron	llamados	
al	 palacio	 de	 Gobierno	 a	 sostener	 una	 reunión	 con	 el	 recién	 electo	 presidente	 Alessandri,	 sin	
embargo,	en	este	caso,	la	citación	tenía	por	objeto	felicitarlos.	Además	en	la	ocasión,	se	les	entregó	





La	 película	 animada	 La	 Transmisión	 del	 Mando	 Supremo	 es	 considerada	 todo	 un	 éxito	 para	 los	
avances	de	la	época,	por	lo	que	recibe	generosos	comentarios	de	diarios	importantes	de	Concepción	












las	 críticas	 que	 le	 hicieran	 en	 el	 momento,	 en	 particular	 a	 la	 realizada	 por	 Nathanael	 Yánez	 Silva,	
periodista,	 dramaturgo	 y	 crítico	 de	 teatro	 y	 artes	 plásticas,	 a	 la	 que	 Serey	 responde:	 “Todo	 lo	
subsanaremos,	 sin	 despreciar	 siquiera	 detalles,	 cuando	 llegue	 la	 ocasión	 de	 presentar	 una	 nueva	
película	de	caricaturas	que	estamos	preparando”,	película	que	nunca	fue	realizada.	Lo	cierto	es	que	la	
cinta	 se	 caracterizaba	 por	 un	 dibujo	 tosco	 y	 niveles	 técnicos	 precarios,	 posiblemente	 debido	 a	
limitaciones	tecnológicas	y	las	dificultades	propias	de	la	época	para	conseguir	insumos	que	debían	ser	
importados,	 en	 este	 sentido,	 queda	 en	 evidencia	 la	 falta	 de	 recursos,	 dando	 paso	 a	 soluciones	
sustentadas	 en	 el	 ingenio	 y	 denotando	 grandes	 esfuerzos	 individuales.	 Alberto	 Santana	 en	 su	 libro	
Miserias	del	cine	Chileno	refiriéndose	a	la	cinta,	señala	que	La	Transmisión	del	Mando	Supremo	es:	
	







en	 donde	 es	 posible	 reconocer	 que	 en	 esos	 años	 esta	 disciplina	 era	 un	 fenómeno	 prácticamente	
nuevo.	 Las	primeras	animaciones	como	 tal,	es	decir,	 las	primeras	películas	animadas	proyectadas	a	
nivel	 mundial	 y	 distribuidas	 comercialmente	 se	 realizaron	 solo	 a	 fines	 del	 siglo	 XIX,	 cuando	 	 se	
proyecta,	 la	 que	 hoy	 se	 considera	 por	 muchos,	 la	 primera	 película	 animada,	Matches:	 an	 Appeal	
(1899)	 del	 británico	 Arthur	Melbourne	 Cooper,	 película	 que	 no	 era	 precisamente	 hecha	 a	 base	 de	




a	 los	 soldados	 que	 combatían	 en	 la	 guerra	 de	 los	 boers.	 Cabe	 señalar,	 que	muchos	 investigadores	
ponen	en	tela	de	 juicio	el	que	esta	animación	haya	sido	 la	primera	de	 la	historia.	Paul	Wells	 (2002)	
por	ejemplo,	duda	del	año	en	que	fue	realizada	esta	cinta	y	sugiere	que	pudo	haber	sido	producida	
posteriormente.	 Otros	 como	 Giannalberto	 Bendazzi,	 prefieren	 ubicar	 los	 inicios	 de	 la	 animación	
prácticamente	10	años	más	tarde.	Bendazzi	(2003)	haciendo	referencia	a	la	tesis	del	arqueólogo	C.	W.	
Ceram,	 sostiene	que	 “en	 la	 historia,	 un	proceso	no	 comienza	hasta	 que	da	 lugar	 a	 una	nueva	 fase	





que	 la	 primera	 película	 de	 animación	 por	 dibujos	 chilena	 aparece	 tempranamente	 en	 el	 contexto	
mundial,	a	poco	más	de	10	años	de	la	primera	animación	realizada	a	partir	de	dibujos	en	el	mundo.	
Por	 otro	 lado,	 hay	 que	 destacar	 que	 el	 primer	 largometraje	 animado	 fue	 realizado	 en	 1917	 en	
Argentina	 por	 el	 italiano	 nacionalizado	 argentino	 Quirino	 Christani,	 dibujante,	 director,	 guionista	 y	
animador,	 que	 después	 de	 viajar	 por	 Europa	 en	 1916,	 y	 tras	 conocer	 los	 trabajos	 de	 animación	
desarrollados	principalmente	en	Francia	y	en	especial	los	de	Cohl,	llega	a	la	Argentina	con	la	inquietud	
de	 hacer	 animaciones.	 Un	 año	más	 tarde,	 el	 9	 de	 noviembre	 de	 1917	 estrena	 en	 el	 teatro	 Select-
Suipacha	el	primer	largometraje	de	animación	a	nivel	mundial	registrado	en	la	historia,	El	Apóstol,	de	
una	duración	de	una	hora	y	diez	minutos,	se	trataba	de	una	sátira	política	sobre	el	presidente	de	la	
época	Hipólito	 Yrigoyen,	 su	 política	 personalista	 y	 otros	 acontecimientos	 de	 actualidad.	 La	 cinta,	 a	
través	de	un	argumento	 lineal,	mostraba	al	presidente	electo	Yrigoyen	 indignado	por	 la	decadencia	
moral	 de	 los	 argentinos	 soñando	 con	 ascender	 al	 Olimpo,	 convertido	 en	 apóstol	 de	 la	 redención	
nacional.	
	
La	 pronta	 aparición	 en	 el	 contexto	 mundial	 de	 la	 animación	 chilena	 junto	 a	 otras	 animaciones	
latinoamericanas,	 generan	 un	 contexto	 prometedor	 que	 auguraba	 para	 muchos	 un	 desarrollo	
próspero	 de	 esta	 disciplina,	 a	 diferencia	 de	 otras	 materias	 Latinoamérica	 y	 Chile	 en	 particular,	
aparece	desarrollando	esta	disciplina,	casi	de	manera	simultánea	a	los	países	denominados	potencia.	












Tal	 como	 mencioné,	 la	 otra	 película	 que	 destaca	 en	 este	 período,	 por	 ser	 la	 segunda	 animación	
realizada	en	nuestro	país,	es	Vida	y	Milagros	de	Don	Fausto,	estrenada	en	Santiago	de	Chile	en	 los	
teatros	 Brasil	 y	 Esmeralda,	 el	 30	 de	 Septiembre	 de	 1924.	 Esta	 animación	 fue	 producida	 por	 Carlos	
Borcosque,	cineasta	y	dueño	de	 la	empresa	Estudios	Cinematográficos	Borcosque,	quien	se	encarga	









Fig	 18.	 	 Afiche	 de	 la	 película	 animada	Vida	y	milagros	de	Don	Fausto.	 Estrenada	 en	 Santiago	 de	 Chile	 en	 los	 teatros	Brasil	y	Esmeralda,	el	30	de	Septiembre	de	1924.	(Imágenes	obtenidas	en	archivos	del	diario	El	Mercurio)	
	
La	película	tuvo	una	gran	aceptación	siendo	respaldada	por	una	gran	concurrencia	de	público	y	por	la	
crítica	de	 la	 época,	 según	 lo	 indica	 Jara	 (1994:	165),	 “Los	diarios	 reciben	 con	entusiasmo	este	 film,	
aunque	el	público	es	más	frío”.	Haciendo	referencia	a	un	artículo	publicado	en	el	diario	El	Mercurio	el	
1	de	octubre	de	1924,	cuenta	que	 la	cinta	es	considerada	de	gran	perfección	comparable	solo	a	 las	




“Una	 concurrencia	 desbordante	 concurrió	 ayer	 a	 los	 teatros	 Septiembre	 y	 Brasil,	
atraída	por	el	anuncio	del	estreno	de	la	película	de	dibujos	animados	que	ha	editado	
Estudios	Borcosque.	En	efecto,	Vida	y	milagros	de	Don	Fausto	es	una	Película	de	una	







En	 los	años	que	siguen	a	 la	primera	y	segunda	animación,	no	se	 registran	películas	completamente	
animados	sino	hasta	 los	años	40,	no	obstante,	 la	animación	no	queda	absolutamente	ausente	de	 la	






Délano,	 y	 Cocaína	 (1927)	 de	 Alberto	 Santana,	 uno	 de	 los	 más	 sobresalientes	 realizadores	 y	
argumentistas	de	la	época	del	cine	mudo	chileno,	conocido	además	por	escribir	el	libro	Miserias	del	
Cine	Chileno	en	1957,	habrían	incluido	algunas	escenas	animadas.	De	la	misma	manera,	Mario	Godoy	
Quezada	 en	 su	 Historia	 del	 cine	 Chileno,	 señala	 que	 el	 film	 La	 calle	 del	 sueño,	 cierra	 con	 grandes	
méritos	 la	producción	de	películas	mudas	de	 Jorge	Délano	 (más	 conocido	 con	el	 seudónimo	Coke).	




sentido,	 Alicia	 Vega	 (1979)	 da	 cuenta	 de	 la	 dificultad	 de	 apreciar	 	 desde	 el	 punto	 de	 vista	
cinematográfico	 estas	 realizaciones	 y	 en	 general	 las	 pertenecientes	 a	 la	 época	 del	 cine	 mudo.	
Sostiene	que	actualmente,	es	imposible	proyectarlas,	que	éstas	ya	no	existen	del	mismo	modo	que	no	
existen	sus	guiones,	cuenta	que	 la	única	película	muda	que	se	conserva	y	que	está	actualmente	en	








haber	 ganado	 Medalla	 y	 Diploma	 de	 Honor	 a	 la	 mejor	 película	 de	 habla	 castellana	 en	 la	 Gran	
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Exposición	 de	 Sevilla	 en	 el	 año	 1929,	 compitiendo	 con	 los	 más	 famosos	 directores	 de	 Europa,	 le	
convirtieron	sus	películas	en	peinetas,	en	las	entrevistas	acusa	el	bodeguero	de	los	estudios	estatales,	




uno	de	 los	 personajes	 del	 siglo	 XX	que	más	 aportes	 hizo	 al	 cine	nacional	 y	 tal	 vez,	 uno	de	 los	 que	
mejor	refleja	el	espíritu	de	la	época,	donde	el	ingenio,	la	curiosidad	y	la	creatividad	son	solo	algunas	
de	las	características	que	se	desprenden	de	su	biografía.	Délano,	nacido	en	1895,	destacó	desde	muy	














arroja	 la	 luz	 sobre	 la	 pantalla	 y	 la	 filmadora	 se	 traga	 la	 luz	 exterior.	 El	mecanismo	 es	











La	película	que	se	menciona	en	 la	cita	anterior,	 se	dañó	cuando	Délano	 le	 realizó	 las	perforaciones	
laterales	 con	un	 sacabocado.	 Este	 intento	 fallido	de	 realización	 cinematográfica,	 da	 cuenta	de	muy	
buena	manera	del	 ingenio	y	del	carácter	artesanal	basado	en	la	experimentación	y	el	“hágalo	usted	
mismo”	 con	 que	 Délano	 enfrentó	 más	 tarde	 todos	 sus	 desafíos	 profesionales.	 	 Al	 revisar	 otras	





A	partir	de	1930,	Chile,	 fuertemente	marcado	por	 la	modernidad,	experimenta	una	 transformación	







Sin	embargo,	 la	 llegada	del	cine	sonoro	no	alcanzó	para	 revitalizar	el	 cine	chileno	y	darle	un	nuevo	
impulso	a	las	animaciones,	por	el	contrario,	la	cinematografía	nacional	en	esos	años	se	paraliza.	Esto	
ocurre,	 por	 un	 lado,	 debido	 a	 los	 entonces	 inabordables	 problemas	 técnicos	 de	 sonorización	 de		
largometrajes,	y	por	otro,		debido	a	que	la	economía	nacional	se	ve	fuertemente	afectada	por	la	crisis	
de	los	años	29-30	ocurrida	en	los	EE.UU	(Vega,	1979:	30).	Los	efectos	de	esta	crisis	fueron	mundiales	y	
afectó	a	Chile	generando	una	 importante	depresión	económica	a	partir	de	1930,	 siendo	una	de	 las	
crisis	 económicas	 más	 graves	 registradas	 en	 la	 historia	 nacional,	 que	 derivó	 en	 la	 paralización	 de	
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actividades	 productivas,	 las	 exportaciones	 se	 frenaron	 y	 más	 del	 sesenta	 por	 ciento	 de	 los	
trabajadores	 de	 la	 minería	 quedó	 cesante,	 afectando	 a	 la	 industria	 del	 salitre,	 cuyo	 consumo	 y	
producción	descendió	en	forma	radical.	
	
Fig	19.	Fotogramas	de	15.000	Dibujos,	1942.	 Jaime	Escudero	(1914-2012);	Carlos	Trupp.	 (Imágenes	obtenidas	de	 la	página	http://www.cinechile.cl)	
	
Entre	1930	y	1970,	prácticamente	no	se	registran	animaciones.	Sólo	existe	un	antecedente	en	el	año	
1942,	 año	 en	 que	 se	 estrena	 la	 cinta	 titulada	 15.000	 dibujos	 de	 los	 dibujantes	 arquitectos	 Jaime	
Escudero	 Sanhueza	 	 y	 Carlos	 Trupp.	 La	 animación	 era	 protagonizada	 por	 un	 cóndor	 antropomorfo	
llamado	 Copuchita,	 quién	 representaba	 con	 sombrero,	 chaleco	 y	 zapatillas	 blancas	 a	 un	 típico	
personaje	 del	 pueblo	 chileno,	 el	 huaso.	 Este	 	 personaje	 típico	 chileno	 se	 enmarca	 en	 el	 imaginario	
nacional	 y	 se	 caracteriza	 por	 tener	 un	 acento	 campesino,	 vivir	 fuera	 de	 la	 ciudad,	 estar	 ajeno	 al	
manejo	de	la	tecnología,	por	tener	modales	poco	refinados	y	una	forma	particular	de	vestir:	chupalla,	
poncho,	 sandalias	 y	 un	 pantalón	 con	 un	 notorio	 desgaste	 y	 arremangado,	 en	 torno	 a	 su	
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Cabe	 señalar,	 que	 esta	 animación	 no	 es	 consecuencia	 de	 los	 adelantos	 del	 cine	 de	 la	 época,	 ni	
proviene	de	los	progresos	logrados	por	los	medios	de	comunicación	en	estos	años,	razón	por	lo	que	
esta	producción	 se	 constituye	en	una	 isla,	 un	hecho	aislado	 sin	mayor	alcance	en	 la	historia	de	 las	
animaciones	nacionales.	Su	calidad	no	era	en	nada	comparable	a	las	animaciones	que	se	producían	en	
el	 resto	 del	 mundo	 lideradas	 por	 las	 producciones	 de	 Walt	 Disney,	 que	 en	 el	 año	 1940	 había	
estrenado	una	de	sus	más	grandes	producciones	en	lo	que	a	calidad	técnica	se	refiere,	el	largometraje	


















“Walt	 Disney	 se	 interesó	 y	 visitó	 el	 taller,	 en	 calle	 Lira	 casi	 esquina	 de	Marcoleta	
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(entre	 otros	 lugares	 en	 que	 estuvimos),	 donde	 se	 trabajaba	 lento,	 muy	
artesanalmente,	 con	 materiales	 hechizos,	 como	 una	 cámara	 hecha	 por	 un	 tío	 de	
Carlos,	don	Rodolfo	Trupp.	La	cámara	se	portó	discretamente	bien.		
En	 su	 visita,	Walt	Disney	 nos	 dio	 varios	 consejos	 y	 nos	 enseñó	un	 sistema,	 que	 no	





La	 cinta	 15.000	 dibujos	 fue	 fundamentalmente	 financiada	 a	 partir	 de	 dineros	 familiares	 de	 sus	
autores.	 Pese	 a	 que	 se	 reconocen	 esfuerzos	 tremendamente	 valiosos	 por	 parte	 de	 instituciones	




pocos	recursos	para	 la	producción	del	 film,	por	 lo	que	tuvieron	que	apelar	al	 ingenio,	además	de	 la	
ayuda	de	amigos	y	conocidos	para	resolver	gratuitamente	algunas	de	las	necesidades	para	concluir	la	
animación,	por	ejemplo,	la	música	la	creó	una	abuela	de	Carlos	Trupp	y	su	ejecución	estuvo	a	cargo	
de	 los	Huasos	Quincheros,	 conjunto	musical	 chileno	dedicado	a	 la	 interpretación	de	música	 criolla,	
tanto	chilena	como	latinoamericana.		
	
El	 film	 fue	 considerado	 por	 los	 autores	 un	 fracaso,	 el	 estreno	 y	 las	 posteriores	 presentaciones	
estuvieron	 marcadas	 por	 baja	 asistencia	 de	 público	 y	 diversos	 problemas,	 como	 se	 señaló	
anteriormente,	la	cinta	no	alcanzó	gran	calidad	por	lo	que	no	cumplió	con	las	expectativas	esperadas.	












animación	 en	 televisión,	 acontecimiento	 que	 da	 inicio	 a	 un	 desarrollo	 profesional	 que	 presenta	 su	
consolidación,	 en	 la	 producción	 en	 el	 año	 2002	 del	 primer	 largometraje	 enteramente	 animado	
producido	 en	 nuestro	 países,	 hito	 que	 indica	 el	 punto	más	 alto	 de	 esta	 disciplina	 en	 cuanto	 a	 su	
progreso	y	profesionalización.	Las	principales	características	del	desarrollo	alcanzado,	son:	
	
a.-	 El	 dominio	 de	 la	 disciplina:	 Las	 producciones	 realizadas	 	 para	 cine	 y	 televisión,	 en	 las	 que	 se	
incluyen	algunas	series	de	animación	y	principalmente	spot	publicitarios,	presentan	un	gran	dominio	
de	 las	 técnicas.	 Las	 empresas	 dedicadas	 al	 rubro	 cuentan	 con	 profesionales	 calificados	 y	 la	
implementación	necesaria	para	producir	animaciones	de	alto	nivel.	Es	así	como,	desde	los	años	1980	




b.-	 Un	 desarrollo	 sostenido	 y	 creciente:	 Los	 animadores	 y	 las	 empresas	 presentan	 una	 actitud	 de	
actualización	permanente,	 ascendente,	 en	 la	 que	 se	 renuevan	 los	 conocimientos	 y	 las	 técnicas.	Un	
claro	ejemplo	de	esto,	es	 la	 incorporación	de	 los	procesos	computacionales	a	 la	animación.	En	una	
primera	etapa,	la	incorporación	de	este	medio	estaba	asociada	a	la	captura	de	imágenes,	más	tarde	a	





c.-	 Formación	 de	 profesionales:	 Desde	 hace	 algunos	 años	 se	 han	 materializado	 un	 conjunto	 de	
actividades	 que	 contribuyen	 a	 la	 transmisión	 formal	 y	 sistemática	 de	 conocimientos,	 habilidades	 y		
técnicas	asociadas	a	 la	animación.	Actualmente	son	muchos	 los	centros	de	enseñanza	superior	que	
cuentan	 entre	 sus	materias	 con	 cursos	 asociados	 a	 esta	 disciplina.	Un	 ejemplo	 importante	 en	 esta	




animación	 en	 nuestro	 país	 se	 desarrolla	 bajo	 las	 condiciones	 que	 impone	 producir	 cultura	 con	
criterios	 comerciales.	 Hoy	 por	 hoy,	 las	 estrategias	 de	 marketing	 para	 posicionar	 el	 producto	 y	










consumo	de	 la	 cultura.	 Se	estructura	una	conciencia	en	 la	que	 lo	 cultural	pasa	a	 ser	algo	concreto,	
definible,	 se	 consolida	 la	 concepción	 de	 políticas	 culturales,	 y	 es	 un	 partido	 político	 de	 la	 época		
(Democracia	Cristiana)	quien	dicta	las	pautas	de	estas	políticas.		
	














cultura	 docta	 en	 contraste	 con	 el	 avance	 de	 los	 medios	 culturales	 masivos,	 provocados	
principalmente	 a	 partir	 de	 la	 Reforma	 Agraria,	 sumado	 a	 la	 fuerte	 ideologización	 por	 parte	 de	 los	




“procurar	 	 la	 incorporación	 de	 las	masas	 a	 la	 actividad	 intelectual	 y	 artística,	 tanto	 a	 través	 de	 un	
sistema	 educacional	 radicalmente	 transformado,	 como	 a	 través	 del	 establecimiento	 de	 un	 sistema	
nacional	 de	 cultura	 popular”	 (Programa	 de	 la	 Unidad	 Popular)	 .	 La	 Unidad	 Popular	 (UP)	 fue	 una	
coalición	de	partidos	políticos	de	 izquierda	que	 llevó	en	1970	a	Salvador	Allende	 (1908-1973),	 	 a	 la	
presidencia,	 siendo	 	este	el	primer	político	 socialista	y	marxista	del	mundo	que	 llegaba	al	 gobierno	
elegido	democráticamente	a	través	de	la	votación	popular.	
		






Gobierno	 del	 Presidente	 Allende	 se	 registró	 un	 auge	 cultural	 sin	 precedente	 en	 la	






























“[...]	 en	 primer	 lugar,	 sus	 ofertas	 se	 conforman	 según	 unos	 estándares,	 sujetos	 a	 la	
producción	en	serie	técnica,	con	lo	que	las	diferencias	y	características	tanto	regionales	
como	 nacionales	 son	 niveladas	 progresivamente.	 Lo	 nuevo,	 lo	 desacostumbrado,	 que	
implica	 un	 riesgo	 comercial,	 es	 en	 ocasiones,	 excluido	 y	 en	 su	 lugar	 se	 componen,	










factores	 políticos,	 culturales	 y	 económicos	han	 generando	 como	 consecuencia	 un	 avanzar	 lento	de	
esta	disciplina.	Censura	ideológica	de	parte	de	las	autoridades	en	algunos	momentos	de	la	historia,	o	
desconocimiento	 y	 poco	 apoyo	 económico	 proporcionado	 por	 las	 instituciones	 encargadas	 de	





los	 ‘70	 con	 la	 aparición	 de	 la	 primera	 animación	 en	 televisión.	 Ésta	 tiene	 su	 origen	 en	 el	
Departamento	 de	 Animaciones	 y	 Producción	 Publicitaria	 del	 canal	 gubernamental	 TVN	 (Televisión	
Nacional	de	Chile),	que	tenía	como	objetivo	principal,	apoyar	a	las	campañas	corporativas,	tanto	de	la	
empresa	 privada	 como	 de	 la	 programación	 habitual.	 Dos	 años	 después	 de	 la	 creación	 de	 este	





casona	 vieja	 del	 1900,	 donde	 el	 año	 69	 Televisión	 Nacional	 hizo	 sus	 primeras	
transmisiones	al	aire.	Yo	estaba	en	un	altillo,	en	un	entretecho,	ahí	tenía	mi	mesa	de	
dibujo.	 Entonces,	 planteé	 la	 idea	 de	 hacer	 dibujos	 animados,	 algunos	 arrugaban	 la	
nariz	porque	para	ellos	esto	era	algo	nuevo,	otros	no	creían,	en	fin,	por	ahí	hubo	un	







transmitía	 de	 forma	 cotidiana	 TVN,	 lugar	 donde	 estuvo	 al	 aire	 hasta	 el	 año	 1973	 en	 más	 de	 20	
versiones,	 tenía	 como	 personaje	 principal	 a	 un	 perro	 simpático	 con	 gafas	 llamado	 Tevito,	 además	
tuvo	 como	 complemento	 a	 su	 rutina,	 una	 banda	 sonora	 compuesta	 e	 interpretada	 por	 destacados	















instalara	 como	 la	 imagen	 del	 canal,	 entre	 1971	 y	 1973,	 dejando	 su	 estatus	 de	 simple	 continuidad	
televisiva.	Según	su	creador	Carlos	González,	la	creación	del	Tevito	generó	un	interés	que	sobrepasó	
el	mero	hecho	de	promover	la	continuidad	de	los	programas	al	interior	del	canal,	lo	que	a	su	juicio	ya	
era	atractivo	y	diferente.	Se	promovió	el	 logotipo	del	 canal	y	programas	de	gran	éxito	en	 la	época.	
Esto	provocó	que	tuviera	gran	difusión	y	repercusión	a	nivel	nacional.	Muchas	instituciones	sociales,	
entre	 los	que	cuentan	clubes	deportivos	y	centros	de	madres,	adoptaron	el	nombre	y	 la	 imagen	de	




que	 se	 hiciera	 la	 primera	 Teletón13	yo	 propuse	 que	 se	 hiciera	 un	 póster	 del	 Tevito	
financiado	por	el	 canal	 y	 fuera	 regalado	para	 los	niños	deficientes,	 se	hicieron	cien	












que	 le	 otorga	 la	 condición	 de	 ser	 la	 primera	 animación	 chilena	 para	 la	 televisión,	 produce	 gran	
expectación	en	los	canales	de	la		competencia,	motivando	a		Canal	13	(Corporación	de	Televisión	de	la	
Pontificia	Universidad	Católica	de	Chile),	a	producir	sus	propias	animaciones.	Estas	fueron	encargadas	
a	 Enrique	 Bustamante,	 diseñador	 formado	 en	 la	 Escuela	 de	 Artes	 Aplicadas,	 más	 conocido	 en	 el	
medio	 como	 el	 Puma,	 quien	 presentó	 en	 1970	 a	 Canal	 13	 un	 proyecto	 de	 continuidad	 televisiva	
llamado	 el	 Angelito	 de	 las	 buenas	 noches,	 proyecto	 que	 fue	 postergado	 durante	 años	 por	 la	
institución,	 aludiendo	 	problemas	 financieros,	 y	que	 solo	es	producido	en	1973,	año	en	que	 sale	al	
aire	y	se	mantiene	hasta	el	año	1991.	El	Angelito,	personaje	principal	de	 la	animación,	se	 instala,	al	
igual	que	el	Tevito	en	TVN,	como	la	imagen	del	Canal	13,	entre	las	animaciones	del	Angelito,	las	más	











ejecutivo	 era	 el	 sacerdote	 católico	 Raúl	 Hasbún.	 Esta	 rivalidad	 entre	 canales	 televisivos,	 tuvo	







estaban	 el	 cura	 Hasbún,	 pro-dictadura,	 o	 sea,	 pro-derechista	 en	 esa	 época,	 muy	




los	 problemas	 entre	 canales	 televisivos,	 eran	 el	 reflejo	 de	 un	 conflicto	 ideológico,	 político	 y	 social	
característico	 de	 aquella	 época.	 Asimismo,	 es	 posible	 señalar	 que	 estos	 conflictos	 favorecieron	








Es	así	como,	 tras	 la	 incorporación	de	 la	animación	a	 la	 televisión,	comenzó	a	surgir	 la	necesidad	de	
inventar	 estrategias	 de	 transmisión	de	 los	 conocimientos,	 hasta	 ahora	 adquiridos	 en	 la	 práctica	 de	
manera	autodidacta.	 En	este	proceso	de	enseñanza-aprendizaje	 se	 vieron	 involucrados	alumnos	en	









El	 régimen	 militar,	 poco	 a	 poco,	 se	 convirtió	 en	 el	 gran	 planificador	 de	 la	 oferta	 de	 mensajes	 y	
productos	 culturales.	 La	 visión	 de	 cultura	 como	 servicio	 público	 se	 vio	 reducida.	 En	 estos	 años	 la	
producción	de	cultura	es	sometida	a	un	rígido	control	político-administrativo,	acorde	a	los	objetivos	
del	 Estado	 autoritario,	 por	 lo	 que	 pierde	 su	 validez	 como	 representante	 de	 voces	 diversas	 de	 la	
sociedad.	 En	 otras	 palabras,	 la	 estricta	 censura	 fue	 el	 principal	 enemigo	 de	 la	 actividad	 cultural	
durante	aquella	época.	
	
En	 1974,	 bajo	 el	 régimen	 de	 Pinochet,	 se	 derogaron	 los	 artículos	 de	 la	 Ley	 de	 Presupuesto	
promulgados	 bajo	 el	 gobierno	 de	 	 Eduardo	 Frei	 Montalva,	 los	 que	 favorecían	 con	 franquicias	
tributarias	la	realización	de	películas	nacionales.	En	ese	mismo	año,	además	se	promulgó	una	nueva	
Ley	de	Censura14,	ésta	incorporó	a	las	causales	de	rechazo,	en	materia	audiovisual,	la	relacionada	con	
contenidos	 políticos	 marxistas	 e	 integró	 a	 los	 miembros	 de	 las	 fuerzas	 armadas	 al	 Consejo	 de	

















No	obstante,	esa	época	no	sólo	se	 limitó	a	 restringir	 la	competencia	 ideológica	sino	que	 impulsó	 la	
producción	cultural	lejos	de	la	política	y	la	insertó	dentro	de	la	lógica	del	mercado.	Así,	el	concepto	de	
“consumo”	fue	incluido	en	la	actividad	cultural.	Paradójicamente,	la	cultura	cotidiana	se	sumergió	en	







a.-	Fase	de	 implantación	del	 régimen	militar	y	disciplinamiento	de	 la	cultura,	en	donde	se	desplegó	
una	intensa	estrategia	de	control	sobre	el	campo	cultural.	Establecimientos	escolares	y	universitarios	
fueron	intervenidos,	removiendo	personal,	suprimiendo	y	creando	nuevas	unidades	y	programas	de	
estudio.	 Los	 medios	 de	 comunicación	 masivos	 que	 proporcionan	 cultura	 (prensa	 escrita,	 radio	 y	
televisión)	 fueron	 sometidos	 a	 un	 régimen	 especial	 de	 controles,	 sobre	 todos	 aquellos	 que	 habían	










b.-	 Fase	 	 de	 acceso	 limitado	 a	 la	 cultura,	 en	 esta	 fase	 se	 deja	 de	 lado	 la	 cultura	masiva	 	 que	 era	
limitada	principalmente	por	los	toques	de	queda	y	prohibiciones	de	reuniones	masivas.	El	Estado	se	




de	 ésta	 como	 servicio	 público,	 y	 el	 campo	 cultural	 es	 sometido	 a	 un	 rígido	 control	 político	
administrativo.		
	
La	 situación	 social	 y	 política	que	 se	 vivió	en	Chile	desde	1973,	 relegó	 la	mayoría	de	 las	 actividades	
culturales	 o	 de	 esparcimiento	 la	 interior	 de	 los	 hogares.	 Entre	 1987	 y	 1989,	 momento	 de	 alta	








Lentamente	 la	 economía	 se	 abre	 sus	 puertas	 a	 las	 actividades	 comerciales	 internacionales	 y	 por	
consiguiente	 se	 abre	 al	modelo	 capitalista.	 Acceder	 a	 la	 cultura	 pasa	 a	 ser	 un	 proceso	 sujeto	 a	 la	
capacidad	 de	 hacerla	 valer	 en	 los	 respectivos	 mercados	 en	 el	 que	 los	 consumidores	 de	 bienes	
culturales	expresan	sus	demandas	de	acuerdo	a	lógicas	impuestas	por	el	mercado.	De	este	modo,	se	
establece	 la	 idea	 de	 industria	 de	 la	 cultura,	 la	 que	 funciona	 casi	 íntegramente	 para	 el	 mercado,	
incluso	 aunque	 algunos	 de	 sus	 productos	 resulten	 intangibles.	 Con	 esto	 se	 da	 paso	 a	 un	 campo	
cultural	 con	 las	 características	 de	 mercado	 que	 conocemos	 actualmente,	 en	 el	 que	 las	 empresas	
productoras	 deben	 profesionalizar	 su	 producción,	 emplear	 estrategias	 de	 marketing	 en	 su	
distribución,	 poner	 el	 énfasis	 de	 la	 producción	 en	 las	 necesidades	 del	 consumidor,	 tener	 como	










En	 este	 período,	 el	 gobierno	militar	 toma	 el	 control	 de	 numerosas	 instituciones,	 entre	 las	 que	 se	
cuenta	 TVN.	 En	 esta	 entidad,	 la	 dictadura	 militar	 tomó	 como	 una	 de	 las	 primeras	 medidas	 la	
eliminación	del	perro	Tevito,	por	ser	considerado	un	icono	que	representaba	la	imagen	del	Gobierno	
de	 Allende.	 Según	 lo	 referido	 por	 el	 creador	 de	 Tevito,	 fueron	 quemadas	 casi	 todas	 las	 películas	
donde	 aparecía	 esta	 animación,	 sin	 embargo,	 esto	 no	 afectó	 mayormente	 el	 desarrollo	 de	 la	




El	 gobierno	 militar	 privilegió	 la	 televisión,	 principalmente	 debido	 a	 que	 este	 medio	 era	 fácil	 de	









la	espalda.	Las	autoridades	del	canal	consideraron	 	que	se	formaba	el	símbolo	de	Allende	 	 (X	=	viva	
Allende),	por	lo	que	tuvo	que	eliminar	ese	tipo	de	tirantes	cruzados,	reemplazándolos	por	un	botón.	






En	 aquellos	 años,	 la	 censura	 comienza	 a	 manifestarse	 mediante	 la	 promulgación	 de	 leyes	 que	
sancionaban	 drásticamente	 las	 informaciones	 tendenciosas.	 Los	 directores	 de	 Televisión	 estaban	




En	1974,	 la	 Junta	Militar	define	una	 rigurosa	política	 	 basada	en	un	modelo	de	economía	 social	 de	
mercado	o	neoliberal	 que	 implicó,	por	una	parte,	 el	 que	el	 Estado	dejara	de	 ser	propietario	de	 los	





Este	 contexto	 se	 convierte	 en	 el	 escenario	 propicio	 para	 el	 desarrollo	 comercial	 y	 la	 creación	 de	















antropomorfo	que	vive	en	una	ciudad	 ficticia	 llamada	Pelotillehue,	 representa	al	 chileno	común	de	
condición	humilde,	un	pícaro	que	siempre	intenta	sacar	partido	buscando	conseguir	cosas	realizando	
el	 menor	 esfuerzo	 posible,	 en	 contraste	 con	 su	 personalidad	 ingenua	 y	 honesta	 (al	 igual	 que	 la	
animación	 mencionada	 anteriormente,	 creada	 en	 el	 año	 1941	 donde	 el	 personaje	 central	 es	
Copuchita),	 creado	por	el	 reconocido	Pepo18.	Esta	animación	no	 trascendió	en	el	 tiempo,	ya	que	el	




18	René	Ríos	Boettiger,	Pepo.	Nace	en	1911.	Creador	del	personaje	de	historieta	chilena	Condorito,	comics	que	apareció	por	primera	vez	en	al	revista	Okey	en	1948,	cuyo	personaje	principal	es	un	cóndor.	Según	su	autor,	representa	a	un	rotito	que	vive	situaciones	divertidas	en	su	barrio,	en	su	mediagua,	en	el	campo,	en	la	playa	o	en	el	barrio	alto.	Uno	de	los	 principales	 méritos	 de	 Pepo,	 al	 crear	 este	 personaje,	 fue	 el	 de	 dejar	 un	 símbolo	 que	 reivindicó	 a	 la	 historieta	chilena,	en	un	momento	en	que	se	venía	encima	el	aluvión	del	comic	norteamericano.		
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En	1980,	se	transmitió	por	televisión	Una	sonrisa	con	Lukas,	serie	basada	en	los	dibujos	y	personajes	
creados	 por	 Renzo	 Pecchenino19	más	 conocido	 como	 Lukas	 y	 que	 contó	 con	 aproximadamente	
trescientas	 películas	 creadas	 por	 Enrique	 Bustamante	 y	 su	 equipo.	 Esta	 serie,	 da	 cuenta	 que	 la	
animación	deja	definitivamente	el	carácter	experimental	y	se	constituye	en	una	actividad	comercial,	
que	además	de	continuar	con	lo	ya	alcanzado	en	televisión,	abre	nuevas	posibilidades	en	el	terreno	






directo,	 abstrayendo	 la	 idea	 central	 e	 interpretándola	 en	 figuras	 sencillas	 que	 facilitan	 la	




19	Renzo	Antonio	Giovanni	Pecchenino	Raggi,	Lukas.	Nació	el	29	de	mayo	de	1934,	y	falleció	el	7	de	febrero	de	1988,	a	los	53	años	de	edad.	Su	primera	ilustración	fue	publicada	el	año	1958	en	la	página	editorial	del	diario	La	Unión,	bajo	el	seudónimo	 de	 LUKAS.	 A	 principios	 de	 los	 sesenta,	 Renzo	 Pecchenino	 vertía	 su	 talento	 como	 caricaturista	simultáneamente	en	la	revista	Topaze/	El	Pingüino/	Mampato,	y	en	el	citado	matutino	porteño.	Asimismo,	incursionó	exitosamente	en	el	ámbito	de	la	publicidad	y	la	literatura,	a	través	de	ediciones	especiales	y	libros	históricos	a	los	que	aportó	 sus	 creaciones:	 Apuntes	 Porteños,	 Apuntes	 Viñamarinos,	 Contando	 a	 Chile	 y	 Bestiario	 del	 Reyno	 de	 Chile.	Recibió	numerosas	distinciones	en	el	curso	de	su	trayectoria	profesional,	tales	como	el	premio	especial	Círculo	de	la	Prensa	 de	 Valparaíso,	 en	 1966;Premio	 SIP	 (Sociedad	 Interamericana	 de	 Prensa),	 en	 1973;	 Premio	 Nacional	 de	Periodismo,	en	1981.	En	1987	le	fue	otorgada	la	Nacionalidad	por	Gracia,	debido	a	su	señera	labor	como	periodista	y	dibujante.		






realizada	 por	 Puma	 Producciones,	 en	 la	 que	 aparecen	 dos	 Carabineros	 de	 Chile	 dando	





esto	 confirma	 el	 excelente	 nivel	 que	 había	 alcanzado	 la	 animación	 en	 los	 años	 ‘80	 en	 Chile	 y	
especialmente	Puma	Producciones.	
	
Como	se	 señaló	anteriormente,	Puma	Producciones	nace	 con	el	nombre	de	Grafilms	en	 	1978	y	 se	
mantiene	 por	 cinco	 años	 con	 este	 nombre,	 momento	 en	 que	 algunos	 de	 los	 profesionales	 que	
trabajan	en	 la	 empresa	 se	 apartan	para	dar	origen	a	diversas	productoras,	 entre	 las	que	destacan:	
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Animage,	 dirigida	 por	 Hernán	 Girón;	 Cineanimadores,	 dirigida	 por	 Alejandro	 Rojas	 y	 Cutter	 Films,	
dirigida	 por	Manuel	 Yañez.	 Las	 que	 han	 centrado	 su	 producción	 esencialmente	 a	 la	 realización	 de	
comerciales,	seriales	y	películas	para	televisión	o	cine.	Estas	productoras	junto	a	Puma	Producciones	
se	 han	 convertido	 en	 referentes	 obligados	 destacando	 entre	 otras	 razones	 por	 su	 avanzada	
tecnología,	la	calidad	de	sus	producciones	y	por	lo	perdurables	en	el	tiempo.	
	
Todo	 lo	 anterior,	 es	 decir,	 el	 desarrollo	 de	 la	 animación	 en	 la	 publicidad	 y	 la	 creación	 de	 nuevas	
empresas,	 hace	 que	 en	 estos	 años	 el	 mercado	 de	 las	 animaciones	 sea	 un	 mercado	 creciente	 y	
competitivo,	en	donde	predomina	una	actitud	de	actualización	permanente	de	 los	conocimientos	y	
las	 técnicas.	 Este	 período	 está	 marcado	 por	 la	 incorporación	 de	 nuevas	 tecnologías	 y	 el	 cambio	
paulatino	de	los	sistemas	de	producción,	entre	los	primeros	cambios,	cuentan	el	reemplazo	del	video	
por	el	 cine	y/o	el	 cine-animación,	donde	por	ejemplo,	 los	 cuadros	pasan	de	 ser	 fotografiados	a	 ser	
grabados.	
	
Sin	 embargo,	 los	 cambios	 más	 grandes	 se	 centran,	 de	 aquí	 en	 adelante,	 en	 el	 desarrollo	 de		
tecnologías	 computacionales.	 En	 principio	 estas	 tecnologías	 se	 incorporaron	 a	 los	 equipos	 de	
filmación,	por	 lo	que	estaban	asociadas	principalmente	a	 la	captura	de	 imágenes.	Más	tarde,	con	 la	
llegada	 a	 nuestro	 país	 de	 ordenadores	 de	 mayor	 capacidad	 y	 programas	 especializados,	 fueron	
incorporados	 a	 los	 procesos	 de	 edición	 y	 utilizados	 en	 la	 generación	 de	 dibujos.	 Hoy	 en	 día,	 	 la	
computación	 está	 comprometida	 en	 todas	 las	 etapas	 que	 implica	 hacer	 animación,	 pudiendo	 ser	
realizadas	completamente	a	través	de	este	medio.		
	
Entre	 los	 primeros	 ordenadores	 que	 llegaron	 a	 nuestro	 país	 para	 la	 realización	 de	 animaciones	
destaca	el	Cubicom,	con	el	que	se	lograban	trabajos	elementales,	debido	a	 la	capacidad	y	 la	calidad	
de	 los	 software	 existentes	 en	 la	 época,	 sin	 embargo,	 esta	 tecnología	 fue	 rápidamente	 superada	
producto	 del	 auge	 en	 el	 ámbito	 mundial	 desencadenado	 a	 mediados	 de	 los	 ’80	 en	 torno	 a	 la	









su	quehacer,	 se	hicieron	cargo	de	 la	enseñanza	 formando	especialistas	en	diferentes	áreas,	no	solo	
asociadas	al	 trabajo	práctico,	 sino	 también	a	 la	difusión	y	comercialización	del	producto.	Todo	esto	
permitió	que	el	mercado	de	las	animaciones	no	se	limitara	al	ámbito	nacional,	abriéndose	camino	a	
mercados	extranjeros,	estableciendo	relaciones	comerciales	principalmente	con	compañías	europeas.	
En	 este	 aspecto	 destaca	 la	 productora	 Cine-animadores	 que	 desde	 1989,	 en	 el	 rol	 de	 productora	
externa,	se	dedica	a	generar	dibujos	intermedios	de	animaciones	internacionales,	además	de	trabajos	
de	 retoque	 y	 pintura.	 Rodrigo	 Valenzuela,	 Productor	 General	 de	 esta	 empresa,	 cuenta	 que	 en	
temporada	 alta,	 cuando	 están	 en	 plena	 producción	 de	 una	 película	 participan	 casi	 80	 personas	
trabajando	full	time,	se	producen	20	a	30	minutos	al	mes.	Cabe	señalar	que	los	países	desarrollados	




El	 segundo	 hito,	 no	 surge	 como	 un	 hecho	 aislado,	 desligado	 de	 los	 profundos	 cambios	 políticos,	
sociales	 y	 económicos	 experimentados	 en	 	 el	 país	 a	 raíz	 del	 golpe	 militar.	 La	 incorporación	 de	 la	
animación	a	 la	publicidad	y	 la	 creación	de	productoras	encargadas	de	 su	 creación	y	difusión,	están	
asociadas	al	surgimiento	del	modelo	económico	neoliberal.	Este	modelo	se	instaura	en	Chile	a	partir	




En	 el	 ámbito	 económico,	 este	modelo	 promueve	 la	 privatización	 de	 los	medios	 de	 producción	 y	 la	
creación	 de	 un	 mercado	 libre	 y	 competitivo.	 Actualmente,	 esta	 modalidad	 de	 economía	 permite	
visualizar	 a	 la	 animación	 como	 una	 actividad	 rentable,	 en	 donde	 predomina	 una	 actitud	 de	
















A	 principios	 de	 los	 90	 la	 industria	 de	 la	 animación	 experimenta	 un	 aumento	 progresivo	 de	 las	
empresas	y	de	la	calidad	técnica	de	sus	producciones.	
	





El	mercado	 estaba	 dirigido	 inicialmente	 a	 la	 publicidad,	 seriales	 y	 programas	 de	 TV,	 prestación	 de	
servicios	 internacionales	 y	 en	 un	 porcentaje	 menor	 a	 los	 proyectos	 de	 carácter	 artísticos.	 Las	
empresas	más	importantes	de	la	época	son	Puma,	Animage,	Jirón	y	Cineanimadores	que	destacan	por	















Esta	 producción	 pasó	 a	 la	 historia	 chilena	 por	 ser	 el	 primer	 largometraje	 enteramente	 animado	
producido	en	nuestro	país.	Sin	embargo,	son	muchos	más	los	elementos	que	la	convierten	en	uno	de	
los	acontecimientos	más	relevantes	en	esta	materia	y	que	permiten	afirmar	que	es	uno	de	los	hitos	







a.-	 Contexto	 y	 condiciones	 que	 permitieron	 la	 realización	 del	 primer	 largometraje	 enteramente	
animado	 en	 Chile:	Muchos	 son	 los	 aspectos	 a	 favor	 de	 la	 animación	 	 que	 convergen	 en	 la	 última	
década	del	siglo	XX	en	nuestro	país.	Uno	de	ellos,	es	el	crecimiento	económico	sostenido,	que	en	los	
’90	 se	 ve	 consolidado	 por	 el	modelo	 económico	 neoliberal,	 ya	mencionado.	 En	 estos	 años,	 el	 país	
mantiene	 una	 economía	 que	 avanza	 rápidamente.	 	 Esto	 permite	 que	 los	 lazos	 comerciales	 entre	
productoras	y	empresas	chilenas	y	extranjeras	se	fortalezcan.	Por	una	parte,	 las	empresas	apuestan		
cada	 vez	 más	 por	 este	 medio,	 como	 efectivo	 mecanismo	 publicitario,	 	 y	 por	 otra,	 se	 arriesgan	
invirtiendo	a	 largo	plazo,	y	colaboran	 financiando	producciones.	Según	el	ya	mencionado	Alejandro	
Rojas,	 director	 de	 Ogú	 y	 Mampato	 esto	 es	 algo	 que	 recién	 está	 ocurriendo,	 a	 pesar	 que	 el	 film	
recibiera	aportes	de	privados.	El	principal	problema	-según	Rojas-,	es	que	existe	un	desconocimiento	







Por	 otra	 parte,	 en	 democracia	 se	 han	 impulsado	 políticas	 culturales	 tendientes	 a	 un	 desarrollo	
artístico-cultural.	 Como	 se	 ha	 explicado	 anteriormente,	 en	 los	 ’90	 el	 Estado	 comienza	 a	 tomar	
conciencia	del	valor	que	tienen	las	diferentes	formas	de	expresión,	en	particular	la	audiovisual,	tanto	
en	el	desarrollo	de	la	identidad	y	de	la	memoria	interna	de	una		nación	como	en	la	imagen-país	que	se	
proyecta	 al	 exterior.	 Es	 así	 como	 este	 decide	 involucrarse	 en	 el	 financiamiento	 de	 actividades	
artístico-culturales	 creando	 diversos	 fondos	 concursables,	 los	 cuales	 han	 permitido	 desarrollar	
diversas	propuestas	tanto	comerciales	como	no	comerciales.	Ogú	y	Mampato	recibió	un	importante	
financiamiento	 del	 FONDART	 ‘99	 (Fondo	 para	 el	 Desarrollo	 de	 las	 Artes)	 y	 del	 Fondo	 Pro	 ’99,	
perteneciente	al	Consejo	Nacional	de	Televisión,	CORFO	y	una	co-producción	española.	
	
b.-	 Características	 y	 efectos	 alcanzados	 por	 	 la	 animación:	 Como	 comentamos	 anteriormente,	
Cineanimadores	inició	la	producción	de	Ogú	y	Mampato	en	1999	y	la	presentó	al	público	el	año	2002.	
El	film,	de	86	minutos	de	duración	tuvo	un	costo	superior	a	un	millón	de	dólares	y	participaron	más	







Mata	 ki	 te	 Rangui,	 que	 narra	 la	 aventura	 de	Mampato	 y	 su	 amigo	 Ogú	 en	 un	 viaje	 hacia	 Isla	 de	
Pascua.	Ambos	personajes	 llegan	a	 la	 isla	aproximadamente	en	el	año	1500,	cuando	ésta	aún	no	ha	
sido	 intervenida	 por	 expediciones	 extranjeras.	 El	 film	 muestra	 el	 lugar	 respetando	 la	 cultura,	 la	
historia	 y	 el	 paisaje	 pascuense,	 mientras	 los	 personajes	 principales	 se	 proponen	 descubrir	 los	
misterios	de	la	isla.		
	
El	director	explica	que	se	eligió	el	 tema	de	 la	 Isla	de	Pascua,	porque	es	un	 lugar	original	y	de	 fama	
internacional,	 con	 una	 cultura	 que	 interesa	 y	 atrae,	 estrategia	 que	 dio	 resultado,	 seduciendo	 en	
primera	instancia	al	público	chileno	que	en	los	primeros	meses	de	exhibición	llevó	al	cine	alrededor	
de	300.000	personas	compitiendo	con	grandes	producciones	de	otros	países,	más	tarde	al	mercado	












por	 el	 director	 Edwin	 Gómez	 en	 la	 productora	 Spondylus	 Producciones.	 Entre	 estos	 proyectos,	 se	
encuentran:	 Rokunga,	 el	 último	 hombre	 pájaro,	 primer	 cortometraje	 animado	 realizado	 en	 	 3D,	
estrenado	el	1	de	agosto	de	2002		y	Pacha	Pulai	primer	largometraje	animado	en	3D	actualmente	en	
producción.	También	llama	la	atención	por	lo	estándares	de	calidad	con	los	que	se	trabajó	el	nuevo	













































































Latina,	 el	 camino	 recorrido	 ha	 estado	 basado	 en	 la	 escasez	 de	 recursos,	 de	 aprendizajes	 sobre	 la	
marcha	 y	 enormes	 esfuerzos	 individuales.	 Sin	 embargo,	 en	 estos	 últimos	 años,	 la	 producción	 de	
animaciones	ha	crecido	significativamente,	 siendo	posible	encontrarla	en	diversos	ámbitos,	algunos	
muy	 distintos	 a	 los	 tradicionales	 y	 en	 variadas	 formas,	 demostrando	 gran	 calidad	 técnica	 en	 su	
factura.		
	
Erwin	 Gómez,	 animador	 y	 Director	 del	 Festival	 Chilemonos,	 señala	 en	 entrevista	 para	 el	 diario	 La	
Tercera,	 que	 la	 animación	 realizada	 en	 nuestro	 país	 ha	 experimentado	 un	 crecimiento	 en	 estos	
















‘80.	 Según	 lo	 señalado	 por	 Fuentes;	 Troncoso	 (2004)	 estas	 primeras	 animaciones	 estaban	
estrechamente	relacionadas	con	el	acceso	al	video	y	a	la	creciente	influencia	cultural	de	organismos	
públicos,	especialmente	 los	 institutos	de	cultura	binacionales,	que	 junto	con	amparar	 la	producción	
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22	Festivales	 de	Video	Arte	 realizados	por	 Instituto	Chileno-Frances	de	Cultura,	 se	 realizaron	once	 versiones	que	 se	desarrollaron	entre	el	año	1981	y	1991,	realizándose	nueve	de	estos	encuentros	en	el	Instituto	Chileno	Francés	y	dos	en	el	Museo	Nacional	de	Bellas	Artes.	Los	ganadores	de	estos	concursos,	 recibían	de	premio	un	viaje	a	Francia	para	realizar	un	diario	de	viaje	en	video:	Journal	du	voyage.			
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a.-	Un	crecimiento	económico	del	país,	que	desde	mediados	de	los	80	ha	sido	sostenido	y	creciente,	
lo	que	ha	permitido	a	 las	empresas	hacer	apuestas	de	 inversión	en	 la	 industria	cultural	en	general,	
que	junto	con	abrir	nuevas	plazas	de	trabajo,	derivó	en	una	nueva	demanda	de	profesionales	con	una	
formación	 especializada	 para	 las	 nuevas	 labores,	 esto	 generó	 un	 espacio	 propicio	 para	 la	





régimen	militar.	Cabe	señalar,	que	 la	dictadura	en	Chile,	 se	convirtió	–como	 las	otras	dictaduras	de	
Latinoamérica-	en	el	mayor	enemigo	de	 la	creación	y	 la	 libre	expresión	de	 ideas,	dando	forma	al	ya	







que	 el	 Estado	 reconoce,	 asegura	 y	 promueve	 tanto	 en	 su	 Constitución	 Política	 como	 en	 pactos	 y	
tratados	internacionales	suscritos	por	Chile.	
	
Una	 de	 las	 herramientas	 indispensables	 para	 asegurar	 la	 libertad	 de	 creación	 es	 garantizar	 la	
protección	de	 los	 intereses	morales	 y	patrimoniales	de	 los	autores.	 Es	este	un	 factor	 indispensable	
para	promover	tanto	las	nuevas	propuestas	artísticas	como	las	expresiones	tradicionales.	Se	trata	no	









que	 significa	 que	 la	 sociedad	 debe	 garantizar	 el	 acceso	 plural	 de	 las	 producciones	 artísticas	 a	 los	
medios	 de	 comunicación,	 de	 comercialización	 y	 de	 distribución	 cultural.	 La	 promoción	 se	 efectúa,	
también,	apoyada	por	 los	recursos	que	el	Estado	destina	a	 la	creación,	producción	y	difusión	de	 las	
artes	y	la	cultura,	en	especial	mediante	modalidades	concursables.	
	
c.-	La	expansión,	 innovación	y	acceso	a	nuevas	tecnologías,	este	 factor	 indica	 la	consolidación	de	 la	
animación	como	un		ámbito	de	producción	autónomo,	en	donde	destacan:	El	dominio	técnico	de	la	
disciplina	 en	 sus	 distintas	 formas	 de	 hacer	 y	 presentar	 la	 animación,	 primero	 con	 la	 masificación	
gradual	del	vídeo	y	más	tarde	en	los	años	90	de	los	medios	digitales.	Cabe	destacar,	que	este	punto,	




de	 la	actividad	artística	en	general,	 y	 la	 animación	artística	en	particular	a	 través	de	 la	 creación	de	
festivales	y	sitios	web	especializados.	
	
















Desde	 1990,	 ha	 habido	 cinco	 gobiernos	 democráticos	 en	 Chile.	 Durante	 el	 desarrollo	 de	 éstos,	 la	




[...]	 continúa	 con	 la	 modernización	 económica	 acelerada	 bajo	 una	 ideología	
liberal	 ya	 consolidada.	 Se	 continúan	 las	 privatizaciones	 y	 licitaciones	 en	
infraestructura	y	se	consolida	un	modelo	de	crecimiento	extravertido	basado	en	
la	inversión	extranjera	y	las	exportaciones.	El	proyecto	de	avanzar	rápidamente	
en	 las	modernizaciones	 se	hace	dominante,	 apoyado	por	 el	 éxito	 espectacular	
de	 las	 políticas	 económicas.	 Por	 casi	 una	 década	 la	 economía	 chilena	 crece	 a	
tasas	 de	 alrededor	 de	 un	 7	 por	 ciento	 al	 año,	 mientras	 el	 desempleo	 se	
mantiene	 muy	 bajo	 para	 lo	 que	 se	 mantiene	 históricamente,	 y	 la	 inflación	
disminuye	 hacia	 tasas	 cercanas	 a	 la	 de	 un	 país	 desarrollado.	 La	 pobreza	
disminuye	 sustancialmente	 aunque	 permanece	 en	 importantes	 sectores.	 El	
consumo	se	expande	a	nuevos	sectores	antes	excluidos.	(Larraín,	2001)	
	



















a.-	 La	 aparición	 de	 tecnologías	 y	 medios	 que	 permiten	 la	 producción	 de	 bienes	 simbólicos	 para	
públicos	masivos,	ha	traído	consigo	el	reemplazo	de	una	cultura	con	comunicaciones	de	corto	alcance	
por	una		que	implica	producción	y	comunicación	para	públicos	masivos	de	consumidores	de	cultura.	




Otro	 aspecto	 relevante	 en	 este	 punto,	 es	 el	 hecho	 de	 que	 la	 cultura	 es	 autosustentable	
económicamente,	es	decir	posee	sus	propios	recursos.		
	
b.-	 La	 actividad	 cultural	 ha	 evolucionado	 hacia	 la	 esfera	 pública,	 lo	 que	 posibilita	 la	 aparición	 	 de	
nuevas	 formas	 de	 participación	 social,	 ésta	 ha	 sido	 entendida	 como	 un	 derecho	 igualitario	 al	 que	
todos	deben	acceder.	
	
c.-	 Las	 culturas	 nacionales	 ya	 no	 tienen	 una	 vinculación	 profunda	 con	 su	 raíz	 histórica	 local;	 el	






















audiovisuales,	 sino	 que	 cumple	 funciones	 trascendentales	 tanto	 en	 el	 aporte	 al	 desarrollo	 de	 la	
identidad	y	de	la	memoria	interna	de	una	nación	como	en	la	proyección	de	una	“imagen-país”	hacia	el	







de	 las	 actividades	 artístico-culturales	 y	 en	 la	 tarea	 de	 visibilizar	 la	 producción,	 impulsando	 y	
desarrollando	 actividades	 de	 difusión	 y	 expansión	 de	 la	 cultura,	 con	 el	 fin	 de	 acercar	 las	 diversas	
manifestaciones	artísticas	a	todos	los	grupos	sociales	del	país.	
	
Es	 así	 como,	 la	 cultura	 comienza	 a	 ocupar	 un	 lugar	 importante	 en	 el	 desarrollo	 de	 las	 políticas	
públicas,	 las	 que	 a	 su	 vez	 aluden	 a	 un	 conjunto	 de	 decisiones	 que	 se	 traducen	 en	 acciones,	
estratégicamente	seleccionadas	para	dar	logro	a	objetivos	propuestos	por	el	gobierno.	Que	en	el	caso	












del	 Presidente	 Ricardo	 Lagos-	 de	 las	 fiestas	 ciudadanas	 de	 cultura.	 Estas	 fueron	 ideadas	 como	
diversos	 puntos	 distribuidos	 a	 lo	 largo	 de	 todo	 el	 país,	 destinados	 a	 la	 realización	 de	 actividades	
artísticas	 y	 culturales.	 Su	 objetivo	 era	 fortalecer	 la	 cultura	 local	 a	 través	 de	 la	 participación	 de	 los	
creadores	y	artistas,	junto	con	lograr	que	la	ciudadanía	se	expresara	creativamente,	confiriendo	a	los	






Un	 hito	 relevante	 para	 el	 desarrollo	 de	 las	 políticas	 culturales	 en	 Chile,	 ocurre	 el	 año	 2003,	 con	 la	
creación	 del	 Consejo	 Nacional	 de	 la	 Cultura	 y	 las	 Artes	 CNCA,	 organismo	 estatal	 que	 responde,	
principalmente	a	dos	necesidades,	por	una	parte	acabar	con	la	fragmentación	cultural,	mediante	una	




Cultura	 y	 las	 Artes	 es	 “Apoyar	 el	 desarrollo	 de	 las	 artes	 y	 la	 difusión	 de	 la	 cultura;	 Contribuir	 a	
conservar,	 incrementar	 y	 poner	 al	 alcance	 de	 las	 personas	 el	 patrimonio	 cultural	 de	 la	 Nación	 y	
Promover	la	participación	de	éstas	en	la	vida	cultural	del	país”	
	
Para	 dar	 cumplimiento	 a	 estos	 objetivos	 el	 CNCA,	 entre	 otras	 funciones	 debe	 “Estudiar,	 adoptar,	
poner	en	ejecución,	 evaluar	 y	 renovar	políticas	 culturales,	 así	 como	planes	 y	programas	del	mismo	
carácter”;	Además	de	“apoyar	la	participación	cultural	y	la	creación	y	difusión	artística,	tanto	a	nivel	









chilenos.	 La	 segunda	 ley	 permite	 promover	 el	 desarrollo,	 fomento,	 difusión,	 protección	 y	
preservación	 de	 las	 obras	 audiovisuales	 nacionales	 y	 de	 la	 industria	 audiovisual,	 así	 como	 la	
investigación	de	nuevos	lenguajes	audiovisuales.	Todo	esto,	da	cuenta	que	el	escenario	audiovisual	ha	




una	 frase	 ni	 una	 retórica,	 esto	 nace	 de	 una	 profunda	 convicción	 que	 una	 tarea	
central	para	construir	un	país	distinto,	más	respetuoso,	más	libre,	que	valora	más	





documento	 emitido	 por	 el	 Consejo	 Nacional	 de	 la	 Cultura	 y	 la	 Artes,	 se	 expone	 como	 uno	 de	 los	
principales	 objetivos	 poner	 a	 la	 cultura	 en	 el	 centro	 del	 desarrollo	 de	 Chile.	 Esto	 desde	 una	
perspectiva	 en	 donde	 la	 participación	 del	 sector	 privado	 juega	 un	 rol	 importante	 en	 modelo	 de	







“(…)	 la	 cultura	 no	 sea	 sólo	 un	 aderezo	 que	 se	 considere	 ocasional	 y	
episódicamente,	 sino	que	pase	a	 ser	 reconocida	 como	parte	de	 la	 esencia	de	 lo	
que	constituye	nuestra	identidad	nacional.	Y	es	preciso,	además,	que	se	reconozca	
que	es	 justamente	esta	 identidad	 la	que	sustenta	 la	 integración	de	Chile	en	este	
mundo	 globalizado.	 Igualmente,	 es	 necesario	 que	 la	 cultura	 sea	 aceptada	 ya	 no	
sólo	 como	 generadora	 de	 valores	 estéticos	 y	 de	 sentido,	 sino	 también	 en	 tanto	
industria,	generadora	de	riqueza	y	empleo	e	impulsora	de	nuevos	horizontes	para	
la	 economía	 del	 país.	 Es,	 sin	 embargo,	 una	 industria	 particular	 y	 estratégica,	





las	 ya	 definidas	 en	 el	 documento	 Chile	 Quiere	más	 Cultura:	 Definiciones	 de	 Política	 Cultural	 2005-
2010,	basándose	en	 la	 idea	de	que	se	debía	consolidar	 	 los	 lineamientos	establecidos	en	el	período	
anterior.	Entre	las	ideas,	se	propone	una		redefinición	al	rol	subsidiario	del	Estado	y	la	revisión	de	la	
institucionalidad	cultural,	idea	que	se	materializa	en	la	firma	de	un	proyecto	de	Ley	que	resuelve	crear	
el	Ministerio	 de	 la	 Cultura	 y	 del	 Patrimonio,	 con	 el	 objetivo	 de	 evitar	 descoordinaciones	 con	 otros	
organismos	del	estado	y	que	reunirá	al	Consejo	Nacional	de	la	Cultura	con	la	Dirección	de	Bibliotecas,	
Archivos	 y	 Museos	 y	 el	 Consejo	 de	 Monumentos	 Nacionales,	 unión	 que	 permitirá	 a	 esta	 nueva	
institución	la	autonomía	presupuestaria	propia	de	un	ministerio.		
	
En	 el	 año	 2011,	 el	 gobierno	 propone	 un	 nuevo	 documento	 con	 las	 políticas	 culturales	 “La	 Política	
Cultural	2011-2016”,	que	están	orientadas	a	profundizar	y	fortalecer	el	compromiso	de	promocionar	










fondos	 concursables,	 y	 un	 énfasis	 en	 el	 fomento	 de	 la	 demanda	 de	 bienes	 culturales	 y	 hábitos	 de	
consumo	 cultural.	 Es	 así	 como,	 en	 el	 gobierno	 de	 presidente	 Piñera	 los	 recursos	 no	 sólo	 fueron	
dirigidos	a	la	producción	de	los	artistas,	sino	que	una	parte	importante	han	sido	dirigidos	al	público,	
con	el	 fin	de	fortalecer	 las	audiencias,	sobre	 la	base	de	que	el	consumo	cultural	no	ha	crecido	 igual	
que	la	oferta.		
	
En	 la	 actualidad	 	 está	 en	 desarrollo	 el	 segundo	 gobierno	 de	 la	 presidenta	 Bachellet	 quien	 en	 la	
construcción	 de	 su	 programa	 ha	 definido	 25	 medidas	 programáticas	 para	 el	 área	 de	 Cultura	







como	programas	 de	 financiamiento,	 no	 sujetos	 a	 concurso;	 áreas	 creativas,	 y	 fondos	 destinados	 al	
financiamiento	 de	 proyectos	 cuya	 importancia,	 envergadura,	 tiempos	 de	 ejecución	 u	 otras	 lo	
ameriten.	
b.-	Medida	nº15:	Crear	un	programa	de	 internacionalización	 llamado	“Chile	país	de	artistas”,	con	el	
objeto	 de:	 estimular	 y	 apoyar	 la	 circulación	 internacional	 de	 las	 obras	 artísticas	 de	 creadores	
nacionales,	 fortalecer	 y	 ampliar	 esfuerzos	 actuales	 y	 aumentar	 el	 conocimiento	 y	 valoración	
internacional	de	nuestros	artistas	y	cultores.	
c.-	 Medida	 nº16:	 Implementar	 políticas	 públicas	 que	 permitan	 entregar	 y	 asignar	 una	 adecuada	
protección	 y	 circulación	 de	 la	 producción	 audiovisual,	musical	 y	 editorial,	 protejan	 los	 derechos	 de	
autor	y	faciliten	canales	de	distribución,	entre	otras.	
	






El	 financiamiento	 de	 proyectos	 culturales,	 es	 un	 tema	 central	 a	 la	 hora	 de	 asegurar	 el	 éxito	 y	
sustentabilidad	de	 todo	proyecto.	 En	Chile	 en	 los	últimos	 años	 a	 tomado	 fuerza	 la	 idea	de	que	 los	
artistas	 pueden	 y	 deben	 procurar	 los	 recursos	 para	 desarrollar	 sus	 proyectos.	 Esto	 implica	 que	 los	
creadores	 además	 de	 preocuparse	 de	 ejecutar	 su	 obra	 deban	 vincularse	 a	 temáticas	 de	 gestión	
cultural,	esta	gestión	incluye	realizar	labores	de	gestión	de	recursos,	producción	de	sus	exposiciones,	
junto	 con	 desarrollar	 diversas	 estrategias	 de	 difusión	 y	 circulación	 de	 sus	 trabajos,	 entre	 otras	
actividades.	
	
En	 este	 camino,	 la	 obtención	 de	 recursos	 financieros	 se	 convierte	 en	 uno	 de	 los	 pasos	 más	






caso	 de	 proyectos	 de	 animación,	 las	 alternativas	 varían,	 permitiendo	 encontrar	 financiamientos	
conducentes	 a	 la	 creación	 y	 producción,	 difusión,	 conservación,	 investigación,	 entre	 otros.	 Estos	















Como	 se	 ha	 señalado	 en	 los	 capítulos	 anteriores,	 al	 finalizar	 la	 década	 de	 los	 80,	 	 con	 el	 inicio	 al	





























Una	de	 las	principales	políticas	públicas	de	Chile	en	el	ámbito	de	 la	cultura	es	 la	Ley	de	Donaciones	
Culturales	 (Ley	 Valdés),	 mecanismo	 legal	 que	 fomenta	 la	 intervención	 de	 privados	 en	 el	




La	 disposición	 permite	 a	 los	 donantes	 reducir	 sus	 impuestos	 a	 la	 renta	 en	 un	 50%	 del	 total	 de	 la	




2001,	 contaba	 con	 la	 aprobación	 de	 la	 incorporación	 de	 nuevos	 beneficiarios,	 además	 de	 la	
autorización	por	parte	del	Comité	Calificador	de	Donaciones	Culturales	para	aprobar	proyectos	que	
contemplaran	 la	presentación	de	espectáculos	y	exposiciones	pagadas	bajo	condiciones	específicas,	
además	 de	 la	 posibilidad	 de	 que	 el	 Fisco	 aporte	 al	 financiamiento	 de	 proyectos	 ejecutados	 en	
regiones	distintas	de	la	 	Metropolitana,	 lo	que	implica	descentralizar	 las	donaciones	culturales	de	la	
capital.		
	
El	 año	2013,	 se	promulgó	 la	 nueva	 ley	de	donaciones	 con	 fines	 culturales	N°20.675,	 generando	un	
espacio	 a	 nuevos	 donantes.	Que	 fundamentalmente	 ofrece	 beneficios	 tributarios	 a	 los	 particulares	
que	entregan	donaciones	para	la	mantención	del	Patrimonio	Cultural,	además	de	incorporar	nuevos	











La	creación	del	Fondo	Nacional	de	Desarrollo	de	 las	Artes	y	 la	Cultura	 (FONDART)	ha	sido	 la	mayor	
fuente	 de	 financiamiento	 a	 la	 que	 han	 accedido	 los	 realizadores	 independientes	 de	 animaciones	
como	producto	artístico	en	nuestro	país.	FONDART	tiene	como	objetivo	“incrementar	y/o	diversificar	




En	 su	 condición	 de	 concurso	 es	 realizado	 todos	 los	 años,	 dispone	 de	 recursos	 que	 aumentan	
constantemente	para	apoyar	a	las	distintas	disciplinas	artísticas	que	con	el	paso	de	los	años	también	
aumentan	y	diversifican,	obligando	a	la	formación	de	nuevos	fondos	específicos	para	cada	área,	como	







El	 Fondo	 de	 Fomento	 Audiovisual	 aporta	 financiamiento	 a	 producciones	 	 y	 distribución	 de	 obras	
cinematográficas,	creación	de	guiones,	equipamiento,	formación	profesional,	investigación	y	difusión	
de	 las	 nuevas	 tendencias	 creativas	 y	 de	 innovación	 tecnológica.	 Pueden	 participar	 del	 Fondo	
creadores	 y	 artistas	 audiovisuales	 (directores,	 productores,	 actores,	 actrices,	 técnicos,	 guionistas);	
académicos,	 investigadores,	 escuelas,	 instituciones,	 asociaciones	 gremiales	 audiovisuales,	








cada	 línea,	 junto	a	“ficción”	y	“documental”25.	Es	 recién	el	año	2008	que	se	considera	 la	animación	
como	línea,	medida	que	se	implementó	solo	2	años.	
	
Desde	 su	 creación,	 a	 través	 de	 este	 fondo	 se	 han	 financiado	más	 de	 85	 proyectos	 centrados	 en	 la	
animación	en	las	diversas	líneas	propuestas	por	el	Fondo	de	Fomento	Audiovisual.	Solo	el	primer	año	
se	 adjudicaron	 recursos	 seis	 producciones,	 entre	 las	 que	 destacan	 los	 proyectos	 de	 tres	 de	 los	
realizadores	 más	 destacados	 de	 nuestro	 país:	 Claudia	 Kemper,	 Francisco	 Huichaqueo	 y	 Vivianne	










El	 segundo	 proyecto,	 es	 el	 de	 creación	 Mapocho	 Video-Pintura	 postulado	 en	 la	 línea	 Nuevos	
Lenguajes	 Audiovisuales	 por	 Francisco	 Huichaqueo,	 artista	 visual	 y	 académico	 universitario,	 en	 su	
obra	aborda	la	exclusión	y	la	violencia,	a	través	de	trabajos	en	los	que	explora	el	concepto	de	pintura	
desplazado	a	 los	 soportes	del	 video	 y	 la	 animación.	 El	 proyecto	 fue	expuesto	 en	diciembre	de	 año	
2006	en	una	instalación	diseñada	para	la	Galería	Estación	Metro	Bellas	Artes26.	Teniendo	como	tema	
central:	el	turbio	fluir	del	río	Mapocho,	en	la	muestra	presentó	una	serie	de	3	videos	experimentales:		

















El	 cuarto	 proyecto	 financiado	 que	 destaca	 en	 este	 primer	 año	 de	 funcionamiento	 del	 Fondo	 de	
















primera	convocatoria-	por	valorar	 	 la	 calidad	artística	de	 las	producciones,	además	de	actuar	como	
una	plataforma	de	intercambio	de	conocimiento	y	difusión	del	mundo	de	la	animación.		
	













































































































































































FONDO	 CORFO	 Y	 FONDO	 CNTV.	 Debemos	 señalar	 que	 el	 perfil	 de	 estos	 fondos	 está	 orientado	
principalmente	al	desarrollo	 y	 fortalecimiento	de	 la	 industria	 cinematográfica	 y	 la	 televisión,	por	 lo	
mismo,	dirigido	principalmente	a	productoras.	El	primero	de	ellos,	es	el	que	impulsa	el	Ministerio	de	
Economía	a	 través	de	 la	Corporación	de	Fomento	a	 la	Producción	 (CORFO),	organismo	de	Gobierno	
encargado	 de	 fomentar	 el	 emprendimiento.	 Cuenta	 con	 dos	 líneas	 que	 afectan	 directamente	 esta	
área:	Corfo	TV	y	Corfo	Cine,	el	primero		tiene	como	objetivo	apoyar	el	desarrollo	de	proyectos	para	
televisión	 en	 los	 géneros	 de	 ficción,	 reportaje,	 documental,	 animación	 e	 infantil,	 el	 segundo	 tiene	
como	 objetivo	 apoyar	 económicamente	 la	 preparación	 y	 el	 desarrollo	 profesional	 de	 proyectos	
audiovisuales	para	los	géneros	de	ficción,	documental	y	animación.	
	






El	 Fondo	 CORFO	permite	 acceder	 vía	 concursos	 a	 financiamiento	 para	 la	 creación	 y	 producción	 de	
proyectos	 que	 incluyan	 creación	 de	 guiones,	 libro	 de	 arte,	 presupuesto,	 plan	 de	 negocios	 y	 una	
maqueta	 audiovisual.	 El	 fondo	 CORFO	 en	 su	 línea	 de	 desarrollo	 de	 series	 de	 televisión	 permite	
desarrollar	 proyectos	 que	 den	 como	 resultados	 herramientas	 útiles	 para	 luego	 postular	 al	 Consejo	























ejecutada	 utilizando	 la	 técnica	 de	 stop-motion	 de	 muñecos	 de	 plasticina	 y	 látex,	 acompañada	 de	
escenografías	 con	 ribetes	 arqueológicos	 de	 diseño	 y	 uso	 de	materiales	 nativos.	 La	 animación	 esta	






Los	 Próceres	 más	 Posers.	 Es	 una	 serie	 de	 animación	 infantil	 dirigida	 por	 Juan	 Carlos	 Núñez	 y	 fue	







Levisterio.	 Es	 un	 largometraje	 dirigido	 por	 Germán	 Acuña	 y	 producido	 por	 Augusto	Matte,	 es	 una	
coproducción	entre	Carburadores	(Santiago)	y	Jirafa	Films	(Valdivia).	Se	utiliza	la	técnica	2D	digital.	La	
película	gira	en	torno	a	un	personaje	central,	un	niño	de	la	isla	de	Chiloé	ubicada	en	el	sur	de	Chile.	El	



















estatales	 preocupadas	 de	 resguardar	 y	 apoyar	 la	 producción	 cultural	 y	 artística.	 Sin	 embargo,	 aún	
falta	que	estas	 iniciativas	 logren	cubrir	 la	amplia	demanda	de	ayuda	que	existe	entre	 los	creadores	
chilenos,	 ya	 que	 los	 presupuestos	 de	 los	 fondos	 concursables	 no	 alcanzan	 a	 dar	 abasto,	 y	muchos	
proyectos	quedan	sin	materializarse	por	carecer	de	los	fondos	necesarios.		
	
Un	ejemplo	en	este	 sentido,	es	 lo	que	expone	Sebastián	Alaniz	en	 su	artículo	 “Animación	en	Chile:	




Por	 lo	 general,	 las	 series	 que	 se	 adjudican	 este	 fondo	 deben	 lidiar	 con	 el	 tema	 del	 ajuste	
presupuestario,	lo	que	implica	que	sus	proyectos	tienen	un	costo	superior	al	que	les	otorga	el	fondo	y	
en	 varios	 casos	 las	 productoras	 deben	 reducir	 sus	 requerimientos	 para	 ajustarse	 a	 dicho	monto	 y	
lograr	mantener	así	el	estado	financiero	de	las	productoras.		
	





desarrollar	 sus	 proyectos	 de	 animación 29 	(que	 según	 indican	 es	 la	 mayoría	 de	 las	 veces),	 el	
autofinanciamiento	pasa	a	ser	el	único	recurso	posible.	Esto	significa	–obviamente-	que	los	gastos	se																																																																					
28	Informe	 producido	 anualmente	 a	 través	 de	 un	 convenio	 entre	 la	 Escuela	 de	 Comunicaciones	 de	 la	 Universidad	Católica	de	Chile	y	EGEDA	(Entidad	de	Gestión	de	Derechos	de	los	Productores	Audiovisuales).	
29	Aunque	 algunos	 de	 los	 entrevistados	 reconocen	 haber	 obtenido	 recurso	 a	 través	 de	 alguno	 de	 estos	 fondos,	 del	mismo	modo	señalan	que	 	estos	han	sido	insuficiente	para	resguardar	 la	continuidad	de	su	producción	de	su	obra	y	sostener	una	carrera	de	largo	aliento.		
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deben	 reducir	 al	mínimo,	 no	 pudiendo	 contar	 entonces	 con	 un	 personal	 externo	 para	 ejecutar	 las	












encaminadas	 a	 lograr	 asociatividad	 y	 a	 fortalecer	 la	 dimensión	 de	 circulación	 de	 los	 artistas	 y	 sus	
trabajos	en	nuestro	país.	Las	actividades	más	relevantes	llevadas	a	cabo	en	el	ámbito	de	la	animación	
artística,	 son	 los	 festivales,	 que	 con	 el	 aporte	 del	 Estado,	 sumado	 a	 las	 alianzas	 y	 convenios	 con	




Los	 festivales	 de	 animación	 en	 Chile,	 se	 han	 propuesto	 como	 tarea	 principal,	 el	 fomentar	 y	 dar	 a	
conocer	la	animación	en	todas	sus	formas	de	producción,	con	el	fin	de	apoyar	y	actualizar	las	diversas	













Los	 festivales	 de	 animación	 en	 Chile	 tienen	 su	 primer	 antecedente30	en	 diciembre	 de	 1982	 con	 el	
denominado	Primer	Festival	Internacional	de	Dibujos	Animados	realizado	en	la	zona	sur	de	Chile,	en	
la	 Región	 del	 Biobío,	 en	 la	 Casa	 del	 Arte	 evento	 organizado	 por	 el	 Vicerrector	 de	 Extensión	 en	 la	
Universidad	 de	 Concepción	 de	 ese	 entonces,	 don	 Victtorio	 de	 Girólamo31	junto	 a	 Oscar	 Vega,	
acuarelista	 e	 ilustrador,	 de	 seudónimo	 Oskar.	 En	 el	 certamen	 participaron	 Brasil,	 Canadá,	 Estados	
Unidos,	Gran	Bretaña,	Italia	y	República	Popular	de	China.	Chile	fue	representado	por	un	conjunto	de	




ironía	 a	 la	 sociedad	 chilena	 en	 sus	 caricaturas	 e	 ilustraciones.	 Enrique	 Bustamante	 con	 las	
animaciones	por	dibujos	Las	aventuras	del	Angelito	de	Canal	13	 y	Condorito.	 La	primera,	 giraba	en	
torno	 a	 pequeños	 angelitos,	 que	 se	 convirtieron	 en	 los	 personajes	 animados	 representativos	
																																																																				
30	Durante	la	investigación	se	ha	encontrado	información	que	indica	que	el	primer	Festival	de	Animación	en	Chile	se	realizó	en	la	Universidad	de	Santiago	en	el	1975.	Sin	embargo,	esta	información	no	se	pudo	corroborar,	debido	a	que	no	 existen	 archivos	 que	 confirmen	 el	 dato	 y	 la	 fuente	 carece	 de	 fundamentos	 sólidos	 que	 permitan	 aseverar	 la	existencia	de	este	evento.	
31	Vittorio	 Di	 Girolamo.	 Italiano	 radicado	 en	 Chile.	 Licenciado	 en	 Arte,	 pintor,	 escritor,	 dramaturgo	 y	 diseñador,	 ha	participado	activamente	en	el	proceso	cultural	chileno	de	los	últimos	50	años,	realizando		aportes	en	el	ámbito	de	la	plástica,	el	teatro	y	el	diseño	nacional.	
32	Álvaro	Arce,	animador	con	una	extensa	carrera	en	EEUU,	formando	parte	de	producciones	para	la	Warner	Bros	,	de	los	 estudios	 United	 Productions	 of	 America	 (UPA)	 y	 Hanna	 Barbera.	 Y	 que	 	 en	 1978	 regresa	 a	 Chile	 y	 forma	 la	productora	de	animación	Grafilms	junto	a	E	Bustamante.	
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del	Canal	13	de	la	Corporación	de	Televisión	de	la	Universidad	Católica	de	Chile	entre	1972	y	1999.	La	
segunda,	 se	 basaba	 en	 la	 serie	 de	 historietas	 cómicas	 más	 reconocida	 en	 Chile,	 Condorito	 del	








sencillez	en	 la	 configuración	de	 los	personajes,	movimientos	poco	 fluidos	y	elementales,	de	 fondos	
sencillos	con		un	escaso	tratamiento	de	el	espacio	y	uso	de	la	perspectiva.		
	
El	 festival	 no	 logra	 proyectarse	 en	 el	 tiempo,	 ni	 constituirse	 en	 un	 hecho	de	 trascendencia	 para	 la	
animación	artística,	la	preocupación	central	del	evento	estaba	dirigida	al	desarrollo	de	esta	disciplina	
insertada	en	 la	 industria	de	 la	televisión,	a	través	de	spot	publicitarios,	enlaces	televisivos	y	dibujos	
animados,	tal	vez	eso	se	debió	a	la	potente	ayuda	que	dio	el	gobierno	militar	a	la	consolidación	de	la	
industria,	los	negocios	y	la	economía,	en	desmedro	de	la	cultura	y	el	arte,	tal	como	ya	he	señalado	en	
páginas	 anteriores.	 Sin	 embargo,	 resulta	 importante	 destacar	 el	 esfuerzo	 por	 dar	 a	 conocer	 los	
avances	alcanzados	por	los	realizadores	en	esos	años,	existía	una	gran	preocupación	por	el	impacto	y	
avances	de	 los	medios	digitales,	se	pretendía	afrontar	este	problema	y	discutir	sobre	cómo	abordar	











Video	 y	 Computación	 Animada,	 realizado	 en	 Noviembre	 de	 1995	 en	 democracia,	 este	 evento	 fue	
patrocinado	 por	 el	 Ministerio	 de	 Educación	 y	 la	 Ilustre	 Municipalidad	 de	 Santiago.	 Su	 relevancia																																																																					








solo	 con	 sus	 obras,	 sino	 que	 además	 formando	 parte	 y	 ocupando	 cargos	 en	 instituciones	 de	
enseñanza	 y	 productoras,	 realizando	 de	 esta	 manera	 una	 contribución	 directa	 al	 desarrollo	 de	 la	
animación	 artística	 en	 nuestro	 país.	 Entre	 otros	 realizadores,	 destacó	 la	 participación	 fuera	 de	
competencia	en	el	festival,	de	Henzo	Lafuente,	Paula	Schulz	y	Celso	Valdés,	quienes	presentaron	dos	
cortometrajes	 de	 animación	 2D	 realizados	 por	 dibujos	 sobre	 acetatos,	 pertenecientes	 a	 la	 serie	
Leyendas	 de	 América,	 obras	 que	 se	 insertan	 en	 un	 tipo	 de	 producción	 que	 busca	 proyectar	 una	
identidad	nacional,	 junto	a	 la	 riqueza	y	diversidad	cultural	de	nuestro	país,	además	de	promover	el	









su	 carrera	 a	 la	 escritura	 de	 guiones	 ha	 participado	 en	 diversas	 producciones,	 como	 el	 corto	 de	
animación	 digital	 3D	 Siaskel,	 el	 gigante	 (2005)	 en	 que	 se	 recrea	 el	 cuento	 de	 Coloane34	sobre	 los	
Selknam	de	la	Patagonia	en	Tierra	del	Fuego	desarrollada	por	la	productora	Spondylus,	y	un	capítulo	






Fig	 34.	 Fotogramas	 de	 Siaskel,	 el	 gigante,	 2005.	 Erwin	 Gómez.	 (Imágenes	 obtenidas	 de	 la	 página	http://chileprecolombino.cl)	
	






realismo	 característico	 de	 la	 animación	 convencional.	 Filmado	 en	 35	 milímetros,	 fue	 elaborada	 a	
través	 de	 dibujos	 lineales	 sobre	 papel	 realizados	 con	 técnica	 seca,	 en	 la	 animación	 se	 reconocen	
trazos	sueltos	acentuados	con	manchas	sutiles	que	refuerzan	el	carácter	gráfico	distintivos	del	acto																																																																					
35	Welss	ha	desarrollado	una	extensa	carrera	como	artista	y	docente	en	el	terreno	de	la	animación,	ha	realizado	talleres	en	 diversos	 centros	 de	 enseñanza	 en	 Chile	 y	 el	 extranjero,	 y	 dado	 forma	 a	 una	 abundante	 obra	 producida	ininterrumpidamente	desde	el	año	1986:	El	Paraguas,	3	min,	color	de	16	mm	(1986);	Circus	4	minutos,	color,	16	mm.	(1987);	Tango	Mortal,	3	min,	30	seg,	color	de	16	mm	(1988);	La	Caída,	4	min,	color,	16	mm.	(1989);	Reunión,	10	min,	35	mm,	color.(1994);	Noche,	15	min,	35	mm,	color.(1997);	Manos	Libres,	19	min,	35	mm,	color.	(2001);	Verde	Que	Te	Quiero,	22	min,	35	mm,	color.	(2003);	Documental:	El	Muro,	HD.	(2006);	Pasta,	10	minutos,	35mm,	color.	(2006);	Un	hombre	 sin	patria	100	minutos,	HD,	 color.	 (2008);	Paraíso	Terrenal,18	min,	 color,	 35	mm.	 (2010);	Magic	Dream,10	minutos,	 HD,	 Stop	 motion.	 (2013-2014);	 el	 largometraje	 Paraíso	 Terminal,	 75	 min,	 35	 mm,	 color.	 (2013-2014);	Documental	Animado;	Cuerpo	Anima,	22	minutos.	HD.	(2014).	
	 156	
de	 dibujar	 a	 mano.	 El	 guión	propone	 una	 reunión	 de	 trabajo,	 en	 la	 que	 cuatro	 personajes	
congregados	alrededor	de	una	suerte	mesa,	son	amenazados	e	interrumpidos	una	y	otra	vez	por	una	























Vivienne	Barry37,	 participa	en	 la	muestra	 con	 su	opera	prima	Nostalgia	de	Dresden	 (1991)	 y	Deriva	
(1994).	Barry	tras	el	golpe	de	Estado	de	1973	abandona	el	país	y	se	instala	en	la	entonces	existente	
República	Democrática	Alemana.	En	la	ciudad	de	Dresden	estudia	cine	de	animación,	es	precisamente	
a	 partir	 de	 esta	 experiencia	 que	 le	 da	 forma	 a	 su	 primera	 obra	Nostalgia	 de	Dresden,	 elabora	 con	
dibujos	 sobre	papel	 a	 través	de	 trazos	 gestuales	 y	dibujos	de	 la	 artista	 chilena	 Francisca	de	 Iriarte,	
alude	a	las	distancias,	el	exilio	y	las	separaciones,	la	animación	trata	de	un	“hombre	que	es	torturado	
por	 los	 cuatro	 puntos	 cardinales	 encerrado	 en	 un	 cuadrado	 es	 estirado	 hasta	 desaparecer.	 Pero	





dibujos,	papeles	 recortados,	 collages,	pixilaciones	y	 stop	motion,	entre	otras.	 Su	 trabajo	es	dirigido	
principalmente	 a	 los	 niños,	 su	 obra	más	 importante	 en	 este	 sentido	 es	 la	 serie	 de	 animación	 para	





de	 la	 dictadura	 chilena,	 como	 el	 corto	 animado	 Como	 alitas	 de	 chincol.	 Esta	 animación	 aborda	 la	
temática	de	mujeres	que	 vivieron	 violación	 a	 sus	derechos	humanos	en	 la	 época	de	dictadura.	 Los	
																																																																				






Barry	 a	 lo	 largo	 de	 su	 trayectoria	 ha	 obtenido	 numerosos	 reconocimientos	 a	 nivel	 nacional	 e	
internacional,	 entre	 sus	 logros	 destacan	 en	 el	 año	 1993,	 el	 premio	 a	 la	 Mejor	 Serie	 Infantil	 de	
Televisión	en	el	IV	Festival	de	Cine	Infantil	de	Guayana,	Venezuela	y	el	segundo	Premio	de	video	IPAL	
en	Lima,	Perú	con	la	serie	de	animación	para	televisión	Tata	Colores.	En	el	2003	el	Premio	Gran	Coral	
de	 Animación	 en	 el	 Festival	 del	 Nuevo	 Cine	 Latinoamericano	 de	 La	 Habana	 y	 el	 Premio	 al	 Mejor	
Cortometraje	en	el	Festival	de	Biarritz	Sans	Frontieres	con	Como	alitas	de	Chincol.	
	
El	 festival	 se	 proponía	 como	 un	 lugar	 de	muestra	 para	 las	 realizaciones	 nacionales,	 y	 un	 lugar	 de	
discusión	y	reflexión	en	torno	a	los	procedimientos	técnicos	y	materiales	utilizados	en	la	animación,	la	
incorporación	de	los	medios	digitales	en	la	producción	y	post-producción,	en	ese	minuto	ya	eran	un	
realidad	 que	 había	 que	 asumir,	 por	 lo	 que	 se	 programaron	 diversas	 charlas	 en	 torno	 a	 estas	






Tras	 haberse	 realizado	 en	 Chile	 varios	 intentos	 para	 lograr	 organizar	 festivales	 de	 animación	 de	
calidad,	 con	 un	 impacto	 a	 nivel	 nacional,	 suscritos	 a	 redes	 internacionales	 y	 sobre	 todo,	 con	
permanencia	en	el	 tiempo,	nace	en	abril	del	año	2005	38	el	Primer	Festival	 Internacional	de	Cine	de	
Animación	denominado	FLIP.	 La	 iniciativa	 surge	a	 raíz	de	 la	visita,	un	año	antes,	de	 la	 Ilustradora	y	
Directora	de	Cine	Francés	Silvie	Leonard.	A	partir	del	año	2009	el	festival	cambia	su	nombre	a	FIDA	y	
es	 dirigido	 por	 Poldy	 Valenzuela	 González.	 Único	 en	 su	 género	 en	 nuestro	 país	 en	 esos	 años,	 se																																																																					
38	La	 visita	 a	 Chile	 de	 la	 Directora	 de	 Cine	 Francés	 Silvie	 Leonard	 sirve	 de	 base	 para	 estimular	 una	 actividad	 en	 la	Quinta	Región	relacionada	con	el	Cine	de	Animación,	sus	variadas	técnicas	y	posible	comercialización,	temas	que	hasta	ese	momento	no	habían	sido	debatidos	masivamente.		
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propone	 como	 principal	 objetivo	 contribuir	 a	 la	 formación,	 profesionalización	 y	 conocimiento	 de	






“La	 visita	 de	 expertos	 de	 distintas	 latitudes	 (Bolivia,	 Uruguay,	 Suiza,	 Bélgica,	 Estados	 Unidos,	
Alemania,	Francia,	etc.)	le	otorga	a	esta	plataforma	respaldo,	validez	y	reconocimiento	internacional.”	
(Barry,	 2010:15).	 Entre	 otros	 extranjeros,	 se	 ha	 contado	 con	 la	 presencia	 y	 participación	 en	 el	
certamen	del	destacado	realizador	Jesús	Pérez	Barco	de	Bolivia-Suiza,	del	académico	argentino	Pablo	






vhs);	 Ariel	 Cid,	 Luis	 Soto	 y	 Julio	 Pot	 /	 Floridor	 y	 Anacleto	 (3.00	min.,	 dvd);	 Francisco	Huichaqueo	 /	
Guernica	(4.05	min.,	dvd);	Carlos	Munita	/	Ayer	Fue	(	8	min.,	dvd);	Carolina	Campos	Koch	/	Bajo:	Cielo	
(5	Min.,	35	Mm.);	Aldo	Peredo	Malebran	/	Cada	Adolescente	Tiene	Un	Precio	(3.30	min.,	vhs);	Isabel	
Aranda	 /	Art	Dance	 (5.00	min.,	dvd);	 Sebastián	Correa	 /	El	Mundo	al	 Instinto	 (8.40	min.,	 vhs);	 Juan	
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Chaparro	 /	Nova	 (4.00	min.,	 vhs);	 Aldo	 Faúndez	 /	 Candle	 (7.00	min.,	 dvd);	 Francisco	Huichaqueo	 /	
Pájaro	Mudo	(3.03	min.,	vhs);	Sebastián	Castro	/	Rocky	Cerveza	(5.00	min.,	vhs).	
	
Cabe	 destacar	 en	 esta	 primera	 versión	 la	 retrospectiva	 de	 -el	mencionado	 en	 el	 capítulo	 anterior-	
Ariel	Pereira	Peña,	quién	fue	homenajeado	por	su	trabajo	como	animador,	su	aporte	a	la	disciplina	a	









la	 muestra	 o	 en	 los	 homenajes.	 En	 un	 intento	 por	 identificar	 a	 los	 realizadores	 chilenos	 que	 han	
participado	 en	 los	 diez	 años	 de	 existencia	 del	 festival	 y	 logrado	 desarrollar	 un	 trabajo	 posible	 de	
designar	como	animación	artística,	la	lista	queda	acotada	a	aquellos	autores	que	con	sus	animaciones	
experimentales	 y	 de	 autor	 han	 obtenido	 algún	 premio	 por	 su	 calidad	 creativa	 en	 el	 desarrollo	 de	




la	 animación	 2D	 Ciclos	 vitales	 de	 6	 minutos	 elaborada	 el	 año	 2004,	 a	 partir	 de	 dibujos	 lineales	
coloreados	con	tinta	líquida	sobre	fondo	blanco,	en	el	que	predominan	de	colores	primarios.	El	corto	
aborda	 las	 diferentes	 fases	 de	 la	 vida	 humana.	A	 través	 de	una	 serie	 de	 imágenes	 de	 cuerpos	 que	
dialogan	 y	 transforman	 en	manchas	 abstractas	 que	 evolucionan	 a	 formas	 biológicas	 que	 aluden	 a	
																																																																				
39	Claudio	Díaz,	es	licenciado	en	diseño,	animador	e	ilustrador.	Fundador	y	director	creativo	de	la	productora	de	cine	de	 animación	 Iconoanima.	 Ha	 participado	 en	 los	 festivales	más	 importantes	 de	 cine	 animación	 como	 Animamundi	(Brasil),	Annecy	(Francia),	Animafest	(República	Checa),	Zinebi	(España),	Ottawa	Animation	Festival	(Canadá),	entre	otros.	Con	sus	obras	Ciclos	vitales	(2004),	Golpe	de	espejo	(2007),	Valparaizoo	(2011),	Chile	imaginario	(2012),	en	esta	última	consolida,	un	sistema	de	trabajo	y	una	problemática	que	atraviesa	gran	parte	de	su	producción.		
	 161	
células,	 embriones	 y	 parte	 de	 la	 anatomía	 humana,	 propone	 una	 reflexión	 en	 torno	 a	 la	 vida	 y	 la	
muerte.		
	
Fig	 37.	 Fotograma	 de	 Chile	 imaginario,	 2013.	 Claudio	 Díaz.	 (Imágenes	 obtenidas	 de	 la	 página	http://www.cinemachile.cl)	
	
En	 Chile	 imaginario,	 aborda	 el	 problema	 de	 la	 identidad	 en	 el	 formato	 Documental	 animado	
consiguiendo	un	enfoque	fílmico	inédito,	creativo	y	multimedial.	En	la	animación	se	escuchan	nueve	
testimonios	de	jóvenes	nacidos	entre	el	derrocado	gobierno	socialista	de	Salvador	Allende	y	el	2010,	
año	 del	 bicentenario	 de	 Chile,	 a	 los	 que	 se	 les	 han	 realizado	 una	 serie	 de	 preguntas	 sobre	 dicha	
época,	relacionadas	con	la	dictadura,	el	autoritarismo,	el	machismo,	la	democracia,	 la	elección	de	la	
primera	presidenta	de	ese	país,	dependiendo	de	sus	respuestas,	se	proponen	contextos	visuales	de	
cada	 periodo,	 transformados	 en	 animaciones	 donde	 personas	 de	 todas	 las	 edades	 conviven	 en	 el	
Chile	 actual.	 La	 animación	 tiene	una	 duración	 de	 21	minutos	 y	 fue	 realizada	 a	 través	 de	 la	 técnica	
denominada	 Rotoscopia,	 es	 decir,	 se	 dibujaron	 los	 fotogramas	 desde	 capturas	 de	 imágenes	 reales,	







El	Pescador	de	2,50	minutos	de	duración,	 realizada	a	base	de	dibujos	 sobre	papel	 recortados	en	 la	
técnica	 denomina	 cutout,	 aquí	 el	 movimiento	 de	 los	 personajes	 se	 ejecutó	 manipulando	 y	
reemplazando	 los	 dibujos	 constantemente	 al	 mismo	 tiempo	 que	 se	 realizaron	 las	 capturas	 de	
imágenes	para	formar	los	fotogramas.	La	animación	muestra	a	un	pescador	en	el	sur	de	Chile	saliendo	
a	pescar	en	 la	noche,	 sin	embargo	 se	encuentra	 con	una	embarcación	que	 le	 impide	desarrollar	 su	
actividad	obligándolo	a	 regresar	 con	 la	manos	vacías,	en	el	 camino	de	vuelta,	 ve	en	el	mar	buques	
factorías	con	forma	de	fábricas	que	extraen	masivamente	los	peses.	Rocco	con	su	obra	propone	una	




Uno	 de	 los	 realizadores	 que	 ha	 tenido	 una	 presencia	 importante	 en	 el	 festival	 es	 el	 artista	 visual	
chileno	 Francisco	 Huichaqueo 40 	artista	 visual	 y	 académico	 universitario	 en	 cursos	 de	 vídeo	
experimental	y	animación,	quién	ha	participado	en	diversas	ocasiones	en	la	competencia	nacional	e	





40	Francisco	Huichaqueo,	 estudió	Licenciatura	en	Artes	Visuales	mención	Pintura	en	 la	Universidad	de	Chile.	Con	su	obra	ha	participado	en	diversos	certámenes	y	exposiciones,	en	destacados	festivales,	galerías	y	museos	de	arte,	entre	los	que	destacan:	La	“Emergencia	Visual”,	DVD	Interactivo,	Centro	de	Extensión	Pontificia	U.	Católica	de	Chile	el	año	2005;	 Proyecto	 “Mapocho	 Videopintura”	 muestra	 instalativa	 en	 Galería	 Estación	 Metro	 Bellas	 Artes	 el	 año	 2006;	Exhibición	 Colectiva	 con	 Artistas	 de	Masella,	 Galería	 Metropolitana.	 Muestra	 del	 corto	 Gente	 Pájaro	 en	 el	 año	 y	 el	estreno	doble	el	la	Cineteca	Nacional,	Centro	Cultural	Palacio	la	Moneda	de	los	Cortos	“Gente	Pájaro”	y	“Lo	Cladestino	del	Paisaje”	en	el	año	2008;	Participación	en	el	marco	de	la	5º	edición	del	Festival	Internacional	de	Animación	FLIP,	aquí	 se	 realizó	 una	presentación	de	 sus	 trabajos	 los	 cuales	 fueron	materia	 de	 análisis	 en	 el	 coloquio	 central	 el	 año	2009.		
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entiende	 y	 el	 uso	 de	 softwares	 para	 facturar	 animaciones-pintura	 que	 concluyen	 en	 videos”.	
(Huichaqueo,	2009)	
	
Huichaqueo,	 en	 Pájaro	 Mudo	 desarrolla	 las	 bases	 de	 la	 técnica	 que	 lo	 acompañará	 en	 los	 años	






de	 su	 pasado	 y	 presente,	 en	 un	 desarrollo	 narrativo	 no	 convencional,	 se	 presentan	 sonidos	 e	
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imágenes	de	connotación	sexual	perturbadoras,	que	refuerzan	la	idea	de	tormento	de	este	niño	que	
















Huichaqueo	 (2009)	 explica	 que	en	Canzados	 de	mierda,	 reemplaza	 la	 s	 por	 la	 z,	 con	 el	 objetivo	de	





Pablo	Alibaud41,	 fallecido	recientemente	en	el	año	2013,	es	otro	de	 los	realizadores	 independientes	
que	han	tenido	una	destacada	participación	en	el	festival,	en	la	cuarta	versión	2008	obtuvo	el	primer																																																																					










El	 corto	 Va	 al	 Paraíso,	 muestra	 un	 momento	 en	 las	 vidas	 de	 varios	 personajes	 en	 un	 recorrido	
surrealista	estos	se	encuentran	y	pasean	fantasmas	de	antiguos	habitantes	por	lugares	de	Valparaíso	











que	 su	 pequeño	 hermano	 le	 sigue,	 	 debe	 junto	 a	 él	 atravesar	 un	 camino	 poblado	 de	 peligrosas	 y	
extrañas	 criaturas	 que	 intentan	 transformar	 a	 Saqui	 en	 un	 alma	 errante.	 En	 el	mar,	 la	 espera	 una	
anciana	ballena	para	llevarla	a	la	isla	de	los	muertos,	su	destino	final.	
	
Fig	 42.	 Fotogramas	 de	 Lalen,	 estar	 muriendo,	 2008.	 Felipe	 Montecinos.	 (Imágenes	 obtenidas	 de	 la	 página	http://carapalou.blogspot.cl)	
	
Felipe	 Montecinos.	 En	 su	 ingreso	 al	 terreno	 de	 la	 animación	 ejerce	 las	 funciones,	 primero	 de	
animador	 y	 luego	 como	 director	 de	 animación.	 El	 año	 2005	 funda	 el	 estudio	 de	 animación	 Plano	
Visual	 Ricardo	 y	 Mariana	 Contreras,	 donde	 se	 desempeña	 como	 director	 de	 arte.	 Sus	 trabajos	 se	




Ha	 dirigido	 y	 co-producido	 series	 de	 televisión	 para	 Francia,	 Canadá,	 Italia	 y	 España,	 entre	 las	 que	
cuentan	la	serie	Grikorian	el	año	2008	y	la	coproducción	de	la	serie	Hero	Kids	el	año	2009.	Además	del	
corto	 animado	 9-11/9-11	 co-producción	 chileno-norteamericana,	 estrenada	 en	 septiembre	 2007	 y	





inicios	 ha	 presentado	una	 fuerte	 vinculación	 con	 entidades	 universitarias,	 inicialmente	 es	 realizado	
bajo	el	alero	de	 la	Pontificia	Universidad	Católica	de	Valparaíso,	 y	 coordinado	por	 la	Cineteca	de	 la	
Dirección	General	de	Comunicaciones	y	Relaciones	Institucionales.	En	la	actualidad,	es	realizado	entre	
dos	 universidades	 públicas,	 la	 Universidad	 de	 Valparaíso,	 a	 través	 de	 su	 Escuela	 de	 Diseño	 y	 la	
Universidad	 de	 Chile	 con	 su	 Escuela	 de	 Cine	 y	 Televisión,	 entre	 otras	 instituciones	 nacionales	 y	




Situación	 que	 en	 el	 ámbito	 académico	 ha	 sido	 valorada	 como	 un	 aporte	 a	 la	 cultura	 audiovisual.	




una	 eventual	 televisión	 cultural	 y	 educativa,	 concebida	 en	 el	 ámbito	 universitario,	 a	 partir	 una	













2007,	 ser	 un	 observatorio	 de	 la	 animación	 que	 se	 está	 generando	 en	 las	 universidades	 chilenas.	
Noche	de	monos		es	un	evento,	organizado	por		la	Escuela	de	Artes	Digitales	de	la	Universidad	de	las	
Américas,		que	reúne	a	importantes	realizadores	del	ámbito	nacional	y	extranjeros	que	durante	tres	
días	 de	 duración	 del	 festival,	 se	 dan	 cita	 en	 torno	 a	 la	 competencia,	 las	 muestras	 y	 actividades	
formativas	 como	 los	masterclass,	 charlas	 y	workshops	para	 alumnos	 y	 expertos,	 con	el	 objetivo	de	
transmitir	 conocimientos	 en	el	 área,	 además	de	 compartir	 experiencias	 sobre	nuevas	 tecnologías	 y	






nuestro	 país,	 nace	 el	 año	 2012	del	 concepto	desarrollado	por	 la	 productora	 Spondylus,	 a	 cargo	de	





nivel	 nacional	 como	 internacional.	 Se	 ha	 caracterizado	 por	 tener	 una	 buena	 convocatoria	 y	 buen	
																																																																				
43	Wilo,	 inicia	 su	 carrera	 el	 año	 2009,	 ha	 obtenido	 diversos	 premios	 por	 sus	 obras,	 sus	 trabajos	más	 destacados	 y	premiados	 son:	 El	 Señor	 de	 Sipán,	 de	 3	minutos	 (2001)	 obtiene	 los	 premios	 “Especial	 Focus	 Award”,	 San	 Antonio	Underground	 Film	 Festival	 USA	 y	 “Especial	 mention”,	 The	 Japan	 Digital	 Animation	 Festival	 (JAPON);	 Rokunga	 el	hombre	pájaro,	de	8	minutos	(2002)	obtiene	mención	especial	del	jurado	en	24º	Festival	Internacional	del	Nuevo	Cine	Latinoamericano,	 CUBA	 y	 44ª	 Festival	 Internacional	 de	 Cine	 de	 Cartagena,	 Colombia;	 Siaskel	 de	 23	 minutos	 de	duración	(2007)	obtiene	el	premio	a	la	mejor	Animación	Nacional	15	Festival	Chileno	Internacional	del	cortometraje	de	Santiago	2007;	Cóndor	de	7	minutos	de	duración	(2012).	
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recibimiento	del	público.	Otra	característica	del	Festival	es	 la	promoción	de	 las	 industrias	culturales	
de	la	animación.		
	
El	 festival	 se	 divide	 en	 las	 siguientes	 competencias:	WIP	 Proyectos	 en	Desarrollo;	 Cortometraje	 de	
Animación	 Internacional;	 Cortometraje	 Experimental;	 Cortometrajes	 de	 Escuelas	 Nacionales;	
Cortometrajes	 de	 Escuelas	 Internacionales;	 Series	 Animadas	 Latinoamericanas;	 Cortometrajes	
Animados	Latinoamericanos;	Cortometraje	Animado	Nacional.	
	




por	 sus	 organizadores,	 un	 espacio	 inédito	 en	 el	 panorama	 nacional,	 cuyo	 objetivo	 es	 vincular	 a	
realizadores	 de	 animación	 con	 empleadores	 tales	 como	 productoras	 audiovisuales,	 entidades	 de	
educación	 superior	 y	 directores	 de	 animación	 independientes,	 creando	 oportunidades	 reales	 de	
valoración	 de	 sus	 trabajos.	 Es	 por	 esta	 razón	 que	 tienen	 un	 doble	 valor	 la	 producciones	 de	
realizadores	nacionales,	que	 junto	con	realizar	animaciones	que	satisfacen	al	mundo	comercial,	han	
desarrollado	obras	 con	altísima	calidad	estética	y	 visual,	 imprimiéndole	un	 sello	artístico	al	 evento.	
Las	obras	ganadoras	en	la	categoría	Cortometraje	nacional	en	los	tres	años	de	existencia	son:	
	




habitación	 hay	 una	 caja	 que	 encierra	 a	 un	 niño,	 gradualmente	 la	 habitación	 se	 ensombrece	 y	
transforma	en	un	bosque	que	acosa	al	niño.	Los	seres	vivos	de	papel	aparecen	y	desaparecen.		
	
Fig	 44.	 Fotogramas	 de	 La	 noche	 boca	 arriba,	 2012.	 Hugo	 Covarrubias.	 (Imágenes	 obtenidas	 de	 la	 página	http://www.cinechile.cl)	
	


















Si	 bien	 en	nuestro	 país	 el	 internet	 tiene	 sus	 primeros	 antecedentes	 a	 comienzo	de	 los	 años	 80,	 es	
recién	en	el	año	1986	cuando	se	dieron	los	pasos	más	determinantes	en	esta	materia,	con	la	donación	
de	máquinas	y	una	línea	telefónica	directa	para	conectar	a	las	universidades	realizada	por	la	empresa	
NCR.	 En	 los	 años	 siguientes	 el	 crecimiento	 es	 exponencial	 triplicando	 su	 tráfico	 en	 los	 primeros	 5	
años,	 iniciando	 entonces	 un	 camino	 de	 expansión	 de	 este	 medio,	 acercando	 e	 involucrando	 a	
distintos	sectores	de	la	sociedad,	entre	otros	a	la	empresa	privada	quien	se	ha	hecho	cargo	de	cubrir	













acceder	 a	 internet	 a	 un	 menor	 costo,	 esto	 a	 derivado	 en	 su	 masificación,	 principalmente	 por	 la	
posibilidad	que	brindan	de	mantenerse	conectados	de	forma	permanente	a	las	redes	sociales.	
	
El	 internet	 es	 una	 trama	de	 redes	 que	 transmite	 información	 conectando	 a	miles	 de	 servidores	 en	




En	 los	 años	 90	 comenzaron	 a	 surgir	 los	 primeros	 sitios	 web	 desarrollados	 en	 nuestro	 país,	 en	 un	
principio	estuvieron	asociados	a	organismos	del	Estado	y	a	las	universidades.	Actualmente,	los	sitios	




sus	 contenidos	 a	 la	 animación	 como	medio	 de	 expresión	 artística	 elaborada	 en	 nuestro	 país,	 son	
escasos	 y	 los	 que	 existen,	 no	 cubren	 un	 amplio	 volumen	 de	 información,	 ni	 incluyen	 las	 variadas	
propuestas	que	se	han	elaborado	y	desarrollan	actualmente,	por	otra	parte,	muchas	de	estas	web	no	
alcanzan	 una	 continuidad	 en	 el	 tiempo	 y	 las	 que	 persisten	 no	 cuentan	 con	 una	 administración	
profesional	que	asegure	su	actualización	periódica	y	la	veracidad	de	la	información	que	entregan.		
	












En	este	escenario,	son	muchos	 los	animadores	chilenos	que	 le	deben	a	 los	avances	tecnológicos	 las	
posibilidades	 de	 mantener	 una	 producción	 de	 obra	 constante,	 abierta	 a	 la	 experimentación	 y	
conectada	 con	 los	 espectadores.	 Algunos	 realizadores	 como	 Baeza45,	 proponen	 la	 idea	 de	 que	 la	
animación	 en	 estos	 momentos,	 es	 la	 expresión	 artística	 más	 experimental	 de	 todas,	 que	 con	 los	
nuevos	 avances	 tecnológicos	 y	 la	 simplificación	 cada	 vez	 mayor	 en	 sus	 usos,	 las	 posibilidades	 de	








capacidad	 de	 envío	 de	 datos	 cada	 vez	 mayor.	 Un	 factor	 significativo	 en	 el	 fenómeno	 de	 las	
tecnologías	interactivas	es	la	posibilidad	de	retroalimentación	de	la	información,	de	las	oportunidades	
que	 entrega	 el	 flujo	 comunicacional	 entre	 usuario	 y	 fuente	 de	 datos.	 Estas	 posibilidades	 han	 sido	
exploradas	 por	 artistas	 que	 han	 visto	 aquí	 una	 plataforma	 para	 desarrollar	 sus	 propuestas	 en	
animación.				
	
En	 Chile	 los	 sitios	 web	 que	 abordan	 la	 animación	 pueden	 ser	 clasificados	 principalmente	 en	
informativos	y	artísticos.	
	
Los	 informativos,	 tienen	 como	 objetivo	 distribuir	 y	 difundir	 las	 animaciones,	 junto	 con	 entregar	









de	 la	 animación	 en	 Chile,	 lo	 que	 constituye	 una	 herramienta	 para	 acceder	 a	 información	 tanto	 a		
público	general	como	a	investigadores	y	realizadores	audiovisuales.	El	sitio	pretende	ser	un	puente	de	










Finalmente,	 encontramos	 www.nochedemonos.cl,	 aunque	 este	 sitio	 promociona	 información	
principalmente	sobre	el	 festival	de	animación	Noche	de	monos,	difundiendo,	por	 lo	 tanto,	aspectos	
propios	 del	 festival:	 bases	 e	 información	 de	 los	 invitados	 y	 las	 actividades	 programadas	 en	 cada	
versión	del	 festival.	Aquí	 es	 importante	destacar	 la	 presencia	que	 tiene	en	el	 sitio	web	una	 revista	
digital,	que	según	Aarón	Navia,	Director	del	Festival	Noche	de	Monos,	en	la	presentación	de	la	revista	





Otros	 sitios	 web	 son	 aquellos	 que	 se	 presentan	 con	 fines	 artísticos.	 Los	 artistas	 visuales	 chilenos	
consientes	 de	 la	 revolución	 que	 ha	 significado	 la	masificación	 del	 internet,	 en	 tanto	 fenómeno	 de	
comunicación	 a	 escala	 mundial	 y	 su	 potencial	 para	 la	 interactividad.	 Han	 decidido	 incursionar,	






interactivas,	 además	de	proveer	al	usuario	de	 información	en	diferentes	 formatos	y	medios,	 con	 la	
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consecuente	 posibilidad	 de	 interactuar,	 controlar	 y	 explorar	 los	 diferentes	 documentos	 dispuestos	
por	los	artistas	para	difundir	su	obra,	a	través	de	diversos	ítems	dispuestos	en	un	menú	que	permite	
acceder	 a	 los	 archivos	 de	 manera	 ordenada,	 bajo	 títulos	 como:	 Biografías,	 reseñas	 de	 la	 obras,	




subir	 imágenes	 de	 sus	 obras	 a	 las	 redes	 sociales,	 le	 ha	 permitido	 posicionar	 sus	 obras	 de	manera	
independiente	 y	 desarrollar	 un	 trabajo	 más	 genuino,	 no	 subordinado	 a	 los	 tiempos,	 espacios,	 ni	
estereotipos	 requeridos	 por	 los	 otros	 canales	 de	 difusión,	 resolviendo	 así	 uno	 objetivos	 más	





En	 relación	 con	 las	 cualidades	 y	 características	 de	 los	 sitios	 web	 de	 realizadores	 de	 la	 animación	
artística	en	chile,	a	partir	de	la	gran	variedad	dada	por	los	diseños,	es	posible	observar	que	estas	web	


















responden	 en	 su	 número	 a	 la	 necesidad	 de	 exponer	 el	 currículum	 y	 un	 catálogo	 de	 obras	 con	 sus	
respectivos	 datos	 técnicos,	 descripción	 de	 sus	 contenidos	 en	 el	 caso	 de	 las	 obras	 audiovisuales	 y	
fecha	 de	 ejecución.	 Ejemplos	 de	 este	 tipo	 de	 web,	 son	 las	 de	 los	 realizadores	 Tomas	 Welss	
(www.tomaswelss.cl)	y	Cesar	Peña	(www.gatonegroanimacion.com),	en	estas	web	se	puede	acceder	
al	 curriculum	 de	 los	 autores	 en	 formato	 de	 biografía,	 a	 los	 datos	 de	 contacto	 (teléfono,	 correo	
electrónico	 y	 dirección)	 y	 a	 su	 filmografía	 completa,	 en	 formato	 de	 tráiler	 o	 imágenes	 con	 sus	
respectivos	datos.	
	
c.-	Web	 complejas,	 estas	web	 son	 cada	 vez	más	habituales,	 con	 el	 disminución	de	 los	 costos	 en	 la	
construcción	de	sitios	web,	en	particular	de	aquellas	que	pueden	ser	auto	administradas.	Muchas	de	
estas	web	se	han	convertido	en	verdaderas	bases	de	datos,	donde	se	compila	todo	sobre	la	obra	y	la	
vida	 artística	 de	 los	 realizadores.	 Estos	 sitios	 web	 con	 frecuencia	 son	 confeccionados	 con	 una	
intencionalidad	 artística	 acorde	 a	 la	 propuesta	 visual	 y	 conceptual	 de	 la	 obra	 de	 los	 realizadores,	
siendo	 en	 muchos	 de	 los	 casos	 originales	 muestras	 de	 diseño.	 Por	 esta	 razón	 existe	 una	 gran	
diversidad	en	 los	diseños	y	formas	de	organizar	 la	 información,	estos	por	 lo	general	administran	 los	
siguientes	 contenidos:	 Textos	 con	 presentaciones	 de	 las	 obras,	 análisis	 de	 los	 contenidos	 y	
reflexiones,	 éstos	 suelen	 estar	 escritos	 por	 teóricos,	 críticos	 y	 curadores,	 entre	 otros.	 Algunas	
permiten	 la	 opción	 de	 leer	 los	 textos	 en	 más	 de	 un	 idioma;	 Imágenes	 y	 video	 con	 las	 obras,	
acompañadas	de	sus	respectivos	datos	técnicos,	descripción	de	sus	contenidos	en	el	caso	de	las	obras	
audiovisuales	y	fecha	de	ejecución;	Currículum	con	datos	biográficos	del	autor	como	lugar	y	año	de	
nacimiento,	 estudios	 realizados,	 descripción	 de	 su	 formación	 artística,	 premios	 y	 distinciones,	
participación	en	festivales	y	exposiciones;	Noticias,	con	descripciones	de	los	eventos	y	actividades	del	
momento,	 las	 fechas,	 lugar	 y	 participantes;	 Prensa,	 archivos	 de	 prensa	 en	 que	 periodistas	 han	
abordado	 las	 obras	 o	 exposiciones;	 Link	 a	 redes	 sociales	 en	 la	 que	 participa	 el	 autor;	 datos	 de	
contacto.		
	
Aquí	 son	 buenos	 ejemplos,	 los	 sitios	 web,	 de	 la	 artista	 visual	 Klaudia	 Kemper	
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d.-	Web	 portafolio,	 	 estas	web	 corresponden	 principalmente	 a	 realizadores	 jóvenes	 que	 cruzan	 su	
trabajo	 profesional	 con	 el	 diseño	 y	 la	 ilustración.	 Aquí	 la	 web	 se	 propone	 como	 un	 	 espacio	 para	
atraer	 nuevos	 proyectos	 y	 potenciales	 clientes,	 a	 través	 de	 una	 plataforma	 atractiva	 que	 permite	
visualizar	los	trabajos	realizados.	Estas	web	proporcionan	información	básica	de	las	obras	y	el	autor.	
Aquí	 son	 buenos	 ejemplos	 las	 web	 de	 Fernanda	 Frick	 (www.fernandafrick.com)	 y	 Leo	 Beltran	
(www.holaleo.cl),	 en	 ambas	 web	 se	 muestran	 animaciones,	 ilustraciones	 y	 dibujos	 producidos	 en	




se	 propone	 el	 objetivo	 de	 involucrar	 activamente	 al	 espectador,	 se	 trata	 de	 los	 sitios	 interactivos	








y	 animación	 en	 flash,	 centrada	 en	 el	 cuerpo	 humano,	 tiene	 elementos	 lúdicos,	 de	 danza,	música	 y	
poesía.	El	espectador	es	invitado	a	interactuar	con	la	obra	artística,	mediante	la	pulsación	de	“clics”	
sobre	 palabras	 insertadas	 en	 una	 figura	 humana	 de	mujer,	 luego	 del	 cual	 aparecen	 ventanas,	 con	
pequeñas	animaciones	en	flash	de	una	mujer	bailando	junto	a	sonidos	electrónicos.	En	este	trabajo,	












En	 Chile	 en	 la	 década	 del	 60,	 se	 instala	 en	 las	 artes	 visuales	 una	 conciencia	 crítica	 que	 lleva	 a	 los	
artistas	a	reflexionar	en	torno	a	su	rol	en	la	sociedad,	junto	con	cuestionar	los	sistemas	de	producción	
y	 los	circuitos	de	difusión	 tradicionales	propios	de	 la	época.	Todo	esto	detona	una	abierta	posición	
experimental	 en	 los	 artistas	 visuales,	 que	 incorporan	 en	 sus	 prácticas	 los	 nuevos	 procedimientos,	
materialidades	 y	 tecnologías	 que	 estaban	 emergiendo.	Nuevas	 prácticas,	 como	 las	 instalaciones,	 la	







los	 que	 no,	 en	 su	 mayoría	 optaron	 por	 operar	 bajo	 una	 política	 de	 resguardo,	 privilegiando	 la	
exposición	de	obras	adscritas	a	una	estética		tradicional	y	poco	conflictivas	en	sus	temas	y	contenidos.	
	
El	 panorama	 cambia	 sustancialmente	 con	 el	 retorno	 a	 la	 democracia	 en	 los	 ’90,	 los	 lugares	 de	




Santiago,	 capital	 de	 Chile)	 con	 un	 claro	 foco	 en	 la	 visualidad	 experimental	 privilegiando	 obras	 de	
carácter	 contemporáneo	 (instalaciones,	 videos,	 trabajo	 objetual)	 tanto	 dependientes	 del	 Estado	













que	han	 trascendido	en	el	 tiempo	 impactando	en	el	 desarrollo	de	 las	 artes	 visuales	 chilenas,	 estos	













Junto	 a	 las	 galerías	 ya	 mencionadas,	 sobresale	 la	Galería	 Metropolitana,	 privada,	 instalada	 desde	




Cabe	 destacar	 que	 en	 la	 actualidad	 existe	 un	 numero	 indeterminado	 de	 galerías	 de	 arte	
contemporáneo,	 en	 las	 últimas	 décadas	 se	 han	 abierto	 e	 inaugurado	 diversos	 espacios	 expositivos	
privados	 que	 no	 alcanzan	 a	 trascender	 en	 el	 tiempo,	muchas	 veces	 creados	 y	 dirigidos	 de	manera	
independiente	 por	 los	 propios	 artistas.	 Estos	 “espacios	 alternativos”	 responden	 a	 un	 modelo	 de	















de	 artistas	 nacionales	 y	 extranjeros;	 El	Museo	 de	 Arte	 Contemporáneo	 de	 Valdivia,	 inaugurado	 en	
1994,	 es	 un	 espacio	 cultural	 ubicado	 al	 sur	 de	 chile,	 en	 la	 ciudad	 de	 Valdivia.	 Acoge	 diversas	







cada	 vez	 mayor	 de	 productos	 tecnológicos	 que	 no	 requerían	 demasiada	 experiencia	 para	 su	
utilización,	estos	factores	han	sido	en	parte,	los	responsables	de	vincular	la	práctica	artística	–desde	
etapas	 de	 formación	 en	 escuelas	 de	 arte-	 con	 nuevas	 formas	 de	 producción,	 en	 particular	 con	 la	
animación,	 que	 progresivamente	 se	 ha	 convertido	 en	 un	medio	 de	 expresión	 tan	 factible	 y	 válido	
como	cualquier	otra	disciplina	del	arte.	
	
Lo	 anterior	 ha	 obligado	 a	 galeristas,	 museos	 y	 curadores	 a	 ampliar	 una	 vez	 más	 el	 horizonte	 y	
repensar	el	espacio	expositivo,	dando	cabida	en	su	marco	curatorial,	a	un	tipo	de	producción	que	se	




buscando	 problematizar	 aspectos	 propios	 de	 la	 tradición	 del	 arte,	 para	 luego,	 constituirse	 en	 un	







Estos	 acontecimientos	 constituyen	 eventos	 importantes	 para	 el	 desarrollo	 de	 las	 exhibiciones	 de	
animaciones,	 en	 tanto	 marcan	 precedentes	 para	 la	 animación	 que	 están	 cruzados	 por	 factores	
sociales,	culturales,	económicos,	políticos	y	tecnológicos	que	han	influido	en	mayor	o	menor	medida	










La	 Bienal	 se	 desarrolla	 en	 un	 contexto	 político	 cultural	 que	 estaba	 regido	 por	 el	 tercer	 gobierno	







Fig	 47.	 Fotogramas	 de	 Reagan	 1973,	 2003.	 Francisco	 Valdés.	 (Imágenes	 obtenidas	 de	 la	 página	http://franciscovaldes.co.uk)	
	
La	 Bienal	 fue	 planteada	 por	 el	 curador	 chileno	 Patricio	 Zárate	 sobre	 cinco	 ejes	 problemáticos:	






“Existe	un	espacio	de	 indecisión	respecto	de	 la	práctica	pictórica,	 indeterminación	que	
se	manifiesta	 en	 la	 extensión	 de	 la	 pintura	 a	 nuevos	 formatos	 o	 retracción	 al	 cuadro	
como	 recuperación	 del	 discurso	 pictórico,	 por	 medio	 de	 una	 práctica	 que	 reivindica	
simultáneamente	 la	 aridez	de	 la	 objetualidad	 y	 la	 insubordinación	de	 la	 práctica	de	 la	
pintura.	Llevar	las	posibilidades	de	constitución	de	obra	hasta	sus	límites,	por	medio	de	
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una	 operación	 paródica	 que	 desmantela	 los	 preceptos	 que	 determinan	 el	 hacer,	 la	
manualidad	 y	 el	 representar.	 El	 objeto	 y	 la	 pintura	 dejan	 de	 tener	 valor	 en	 si	mismas	
porque	se	han	abandonado	 las	prácticas	habituales	de	su	concreción	material.	De	este	
modo	se	ponen	en	entredicho	también	los	modos	de	circulación,	sanción	y	la	valoración	
pública,	 para	 dar	 cauce	 al	 uso	 “doméstico”,	 la	 pintura	 como	 revestimiento	 y	
ornamento.”	(Zárate,	2014:17)	
	
Francisco	 Valdés	 es	 un	 artista	 visual	 chileno	 con	 residencia	 en	 el	 Reino	 Unido,	 lugar	 donde	 ha	
desarrollado	gran	parte	de	su	obra.	Reagan,	1973	 fue	 la	última	obra	expuesta	por	Valdés	en	Chile	 .	
Realizada	 el	 2003,	 es	 una	 video-animación	 de	 4	 minutos	 de	 duración,	 elaborada	 con	 más	 de	 400	
dibujos	a	mano,	producida	en	la	técnica	de	rotoscopía,	a	partir	de	calcos	de	fotogramas	de	la	película	
El	exorcista,	en	 la	muestra	se	presentaron	 junto	a	 la	proyección	de	 la	animación	en	un	monitor,	 los	
dibujos	dispuestos	en	secuencia	formando	una	retícula	en	el	muro.	
	
El	 trabajo,	 a	 través	 del	 extraño	 acto	 del	 exorcismo,	 propone	 un	 reflexión	 crítica	 en	 torno	 a	 la	







animación	 digital	 3D	 titulada	 30	 días	 de	mi	 vida	 presentada	 por	Mario	 Navarro	 el	 año	 2005	 en	 el	
Centro	 Cultural	 Matucana	 100	 en	 el	 marco	 de	 la	 exposición	 colectiva	 Transformer.	 La	 muestra	
buscaba	 explorar	 el	 comportamiento	 social,	 político,	 económico	 y	 simbólico	 de	 Chile	 durante	 el	
período	de	 la	denominada	“Transición	Democrática,	con	este	objetivo,	se	 le	propuso	a	una	serie	de	
artistas	trabajar	teniendo	como	punto	de	partida	dos	ideas:	Por	una	parte,	las	obras	debían	cambiar	
y/o	 mutar	 en	 si	 mismas	 a	 medida	 que	 pasaba	 el	 período	 de	 exhibición,	 30	 días.	 Por	 otra,	 aludir	















cada	 día	 de	 exposición	 sobre	 una	 cortina	 semitransparente.	 El	 trabajo	 tiene	 un	 carácter	
autobiográfico	 donde	 el	 personaje	 principal	 es	 el	 propio	 artista.	Navarro	 (2005)	 propone	 desde	 un	
punto	 de	 vista	 crítico	 una	mirada	 sobre	 la	 sociedad	 chilena	 contemporánea,	 la	 obra	 presenta	 “sus	





Gabriela	Mistral	 el	 año	 2008.	 La	 exposición	 trataba	 precisamente	 de	 la	 convergencia	 de	 disciplinas	




46	Marcela	 Trujillo,	 es	 artista	 visual,	 con	 estudios	 de	 arte	 y	 pintura	 en	 Chile	 y	 EE.	 UU.	 Ha	 participado	 en	 numerosa	exposiciones,	tanto	en	Chile	como	el	extranjero,	entre	las	que	destacan:	“Familienkern”	Galería	StuArt.	Santiago,	Chile.	(2006);	“Feria	internacional	de	arte	contemporáneo”	Scope	Miami,	EE.	UU.	(2006);	“My	New	York	paintings”	en	Gallery	A	Space	en	Toronto,	Canadá	(2002).	Además	de	publicar	libros	de	comic,	como	el	libro	autobiográfico	que	recopila	sus	comics	publicados	en	The	Clinic	 (2010)	y	el	primer	capítulo	de	 “Maliki	underground”	en	 “Trauko	 tributo”	 (2011).	Y	realizar	las	animaciones,	como	Planeta	Melmaugen	(2011),	Maliki	v/s	Trukillo	(2008).		
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En	 la	 exposición	 se	 presentaron	 3	 pinturas	 de	 gran	 formato	 que	 aluden	 desde	 un	 punto	 de	 vista	
simbólico	 a	 eventos	 autobiográfico	 a	 partir	 de	 imágenes	 provenientes	 de	 ilustraciones	 de	 libros	




separación,	 la	 enfermedad	 de	 una	 de	 sus	 hijas,	 su	 debut	 como	 docente.	 Y	 una	 animación	 2d	 de	 2	






que	mutan	desde	una	disciplina	a	otra,	desplazando	 las	 temáticas	y	 formatos,	con	el	 fin	de	romper	
con	 las	barreras	 y	protocolos	que	 impone	 cada	disciplina.	 Este	es	 el	 caso	del	 trabajo	de	animación	
Papeles	 Sádicos	 (2011-2012)	 presentada	 por	 Juan	 Pablo	 Langlois	 en	 el	 marco	 de	 la	 10ª	 Bienal	 de	
Video	y	Artes	Mediales	en	el	Museo	de	Arte	contemporáneo	el	año	2012	.	
	
Fig	 50.	 Fotogramas	 de	 Papeles	 Sádicos,	 2011-2012.	 Juan	 Pablo	 Langlois.	 (Imágenes	 obtenidas	 de	 la	 página	http://www.arteycritica.org)	
	
La	 Bienal	 de	 Video	 y	 Artes	Mediales	 es	 organizada	 por	 la	 Corporación	 Chilena	 del	 Video,	 desde	 su	
primer	año	de	 funcionamiento	en	1993,	se	ha	propuesto	como	un	espacio	para	el	desarrollo	de	 las	
nuevas	expresiones	de	las	artes	audiovisuales	contemporáneas	en	Chile,	potenciando	la	investigación	
y	 práctica	 del	 video	 arte	 experimental	 en	 nuestro	 país.	 Entre	 sus	 objetivos,	 la	 Bienal	 busca	 ser	 un		
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espacio	 de	 diálogo	 entre	 arte	 y	 tecnología	 en	 el	marco	 del	 arte	medial	 contemporáneo,	 por	 tanto	
privilegia	 el	 concepto	 de	 obra,	 los	 estatutos	 de	 producción,	 la	 autoría,	 sistemas	 de	 lecturas	 y	
circulación,	como	también	las	poéticas	simbólicas.	
	
Juan	 Pablo	 Langlois.	 Escultor,	 instalador	 y	 artista	 visual	 chileno.	 Ha	 participado	 en	 numerosas	
muestras	 colectivas	 e	 individuales	 en	 Chile	 y	 el	 extranjero.	 Langlois	 pertenece	 al	 selecto	 grupo	 de	
artistas	visuales	que	más	han	influido	en	el	desarrollo	de	las	artes	contemporáneas	chilenas.	Su	obra	






papel	 y	 cartón	 realizadas	 por	 Langlois.	 Esta	 obra	 fue	 realizada	 junto	 al	 artista	 Joaquín	 Cociña	 y	 al	
cineasta	Nicolas	Superby,	en	el	video-animación	las	esculturas	se	transforman	en	personajes	y	tienen	






















En	 la	Bienal	 la	obra	 fue	valorada	como	una	de	 las	más	experimentales	del	evento.	Los	Andes	 juega	
con	 la	 subjetividad	 de	 las	 pesadillas,	 se	 inspira	 en	 simbolismos	 religiosos	 y	 rituales	 propios	 de	 la	















de	 inspiración	 neoliberal	 acorde	 con	 el	 modelo	 económico	 impuesto	 por	 la	 dictadura	 militar,	 se	
experimentó	una	serie	de	cambios,	en	cuanto	a	la	cantidad	y	tipo	de	instituciones,	así	como	la	oferta	
de	 carreras,	 entre	 otros.	 Desde	 la	 promulgación	 de	 esa	 Ley	 hasta	 la	 fecha,	 se	 han	 creado	 diversas	
casas	de	estudios	 superiores,	 es	 así	 como	en	el	 escenario	 actual	 encontramos	180	 instituciones	de	




Las	 carreras	 impartidas	 que	 integran	 la	 animación	 en	 la	 actualidad	 son	 diversas,	 y	 es	 posible	














entre	 empresarios	 y	 un	 grupo	de	profesores	 e	 intelectuales	de	 izquierda,	 que	 según	 Liñero	 (2010),	




comprometidas	 con	el	 arte,	 la	 cultura	 y	 las	 humanidades,	 centrando	el	 énfasis	 en	 los	 estudios	que	
comenzaban	 a	 aparecer	 en	 Chile	 en	 la	 década	 de	 los	 '80,	 en	 torno	 a	 las	 comunicaciones	 y	 las	
tecnologías.	 Entre	 las	 primeras	 instituciones,	 destacan	 el	 Instituto	 Profesional	ARCOS	 (1981),	
Universidad	 ARCIS	 (1982),	 Universidad	 UNIACC	 (1989),	 estas	 instituciones	 crearon	 escuelas	 para	
impartir	cine,	además	de	diversas	carreras	en	el	área	de	las	expresiones	audiovisuales	que	directa	o	




En	 los	años	siguientes	comienza	a	 incrementarse	de	forma	significativa	 la	 formación	de	escuelas,	 lo	
que	responde	a	 la	 intención	de	profesionalizar	el	área	audiovisual	en	Chile.	A	 la	 fecha	en	el	país	 se	
han	diversificado	las	alternativas	de	estudiar	cine	o	comunicación	audiovisual.	
	
En	 relación	a	 la	producción	de	animaciones,	Chile	en	 las	últimas	dos	décadas	ha	experimentado	un	




principalmente	 a	 la	 publicidad-	 al	 terreno	 cinematográfico	 y	 al	 televisivo	 con	 series	 de	 animación	
infantil.	Este	aumento	en	la	producción	profesional,	ha	desembocado	en	una	demanda	creciente	de	
creativos	 y	 personal	 especializado,	 capacitado	 para	 manejar	 las	 últimas	 herramientas	 de	 las	
tecnologías	que	hoy	se	aplican	en	la	realización	de	animaciones.	
	
Desde	hace	 algunos	 años	 la	 formación	 y	 transmisión	 de	 conocimientos	 en	 torno	 a	 la	 animación	 se	
desplazó	de	las	productoras48	y	el	aprendizaje	en	la	práctica,	a	los	centros	de	enseñanza	superior,	los	
que	 han	 incluido	 materias	 relacionadas	 con	 esta	 disciplina	 en	 sus	 planes	 de	 estudios	 en	 ramos	
aislados	de	carreras	de	diseño,	artes	visuales	y	comunicación	audiovisual.	El	panorama	cambia	el	año	
2004,	cuando	tres	centros	de	enseñanza	superior,	entre	los	que	cuentan	dos	universidades	privadas	y	
un	 instituto,	 abren	 carreras	 destinadas	 completamente	 a	 la	 animación,	 con	 un	 sesgo	 claro	 en	 el	
desarrollo	de	las	nuevas	tecnologías	y	“orientadas	a	la	animación	comercial	y	a	preparar	gente	para	
poder	 integrarla	 a	 las	 realizaciones	 de	 largometrajes	 que	 requieren	 la	 contratación	 de	 muchos	
especialistas”	(Barry,	2010:	206).	En	el	proceso	formativo,	 los	cursos	pasan	desde	el	aprendizaje	del	
dibujo	 tradicional	 hasta	 la	 manipulación	 de	 programas	 computacionales	 especializados	 y	 la	
producción	de	efectos	visuales.	
	
Las	 instituciones,	 en	 la	 generación	 de	 los	 proyectos	 universitarios,	 han	 privilegiado	 asociarse	 a	 la	
experiencia	de	los	realizadores	más	destacados	nacionales.	Es	así	como,	la	Universidad	Mayor	creó	la	
carrera	Diseño	de	Animación	Digital	nombrando	como	director	de	carrera	a	Alejandro	Rojas.	Mientras	
en	 la	 Universidad	 UNIACC	 la	 carrera	 Comunicación	 Multimedia:	 Animación	 Digital	 y	 Efectos	
Especiales,	cuenta	entre	sus	docentes	con	Ricardo	Amunátegui,	realizador	del	segundo	largometraje	
chileno	 animado	 llamado	 Cesante.	 Por	 otra	 parte,	 la	 Universidad	 de	 la	 Américas	 en	 la	 carrera	 de	
Animación	Digital,	tiene	a	dos	profesionales	ampliamente	conocidos	y	de	vasta	trayectoria	a	cargo	de	










marcado	en	 la	adquisición	de	herramientas	digitales,	 los	programas	van	desde	 los	cuatro	a	 los	diez	
semestres	de	duración.	Sumada	a	las	universidades	antes	mencionadas,	la	Universidad	Gabriel	Mistral	










estado	 ajenas	 a	 las	 circunstancias	 políticas,	 avances	 tecnológicos	 y	 las	 transformaciones	 sociales	 y	
culturales	producidas	en	las	últimas	décadas,	descritas	en	capítulos	anteriores.	
	
Uno	 de	 los	 rasgo	 que	 define	 la	 formación	 profesional	 en	 artes	 visuales	 en	 Chile,	 es	 que	 ésta	 se	
adquiere	 en	 universidades	 en	 instancias	 de	 pre	 y	 posgrado,	 a	 diferencia	 de	 otros	 países	
latinoamericanos,	u	otras	disciplinas	artísticas	que	se	desarrollan	en	nuestro	país,	como	la	danza	y	el	
teatro,	 donde	 la	 formación	 de	 artistas	 se	 da	 no	 solo	 en	 las	 escuelas	 universitarias,	 sino	 que	 se	
diversifican	 los	 espacios	 en	 que	 se	 desarrolla,	 como	 talleres	 de	 artistas,	 academias	 y	 diferentes	
alternativas	 para	 la	 formación	 autodidacta.	 Aunque	 no	 hay	 estudios	 serios	 en	 esta	 materia	 y	 que	
expliquen	este	 fenómeno,	es	posible	asociarlo	al	cruce	entre	 la	revaloración	e	 impulso	que	se	 le	ha	
dado	 al	 arte	 con	 el	 retorno	 a	 la	 democracia	 en	 los	 años	 90	 y	 el	 modelo	 económico	 neoliberal	




Desde	 los	años	90,	Chile	 comenzó	a	experimentar	un	crecimiento	en	 la	oferta	de	 carreras	de	artes	
visuales	 ofrecidas	 por	 la	 universidades,	 pasando	 de	 5	 a	 15	 escuelas	 que	 dictan	 programas	




la	 práctica	 del	 arte	 contemporáneo,	 centrados	 en	 una	 hacer	 reflexivo	 y	 crítico	 que	 aplique	 los	
discursos	teóricos	actuales;	en	una	producción	de	obra	innovadora,	experimental	y	actualizada	al	uso	













Las	 escuelas	 de	 arte,	 conscientes	 de	 este	 escenario,	 se	 ven	 prácticamente	 en	 la	 obligación	 de	
incorporar	 materias	 asociadas	 al	 uso	 de	 estas	 nuevas	 tecnologías.	 Las	 que	 ya	 existían,	 entran	 en	
procesos	de	 revisión	y	modificación	de	 sus	mallas	 curriculares,	 abriendo	el	espacio	para	programar	
nuevos	cursos	y	actualizar	la	infraestructura,	en	este	proceso	se	implementaron	salas	de	computación	








dado	 inicialmente,	 a	 uno	más	 centrado	 en	 la	 práctica	 del	 arte	 contemporáneo.	 Según	 su	 director	





estuvieron	 focalizados	 en	 el	 manejo	 de	 software,	 siendo	 uno	 de	 los	 más	 comunes	 el	 Flash	MX,	 a	
través	del	 cual	 los	 alumnos	 comenzaron	a	 realizar	 sus	primeros	 trabajos,	 actualmente	estos	 cursos	
han	evolucionado	para	centrarse	en	los	fundamentos	de	la	animación	digital,	basados	en	ejercicios	en	




XX,	 el	 Estado	 chileno	 ha	 promovido	 a	 través	 de	 diversas	 iniciativas	 la	 innovación	 curricular	 en	 el	
sistema	 de	 educación	 superior.	 En	 este	marco,	 las	mallas	 curriculares	 del	 sistema	 universitario	 en	
general	y	de	las	licenciaturas	en	artes	visuales	en	particular,	han	evolucionado	y	se	han	transformado	
gradualmente	 en	 programas	 flexibles,	 con	 planes	 de	 estudio	 que	 depositan	 en	 los	 estudiantes	 la	









En	este	contexto,	 las	escuelas	de	artes	visuales	 incluyen	en	sus	programaciones	 semestrales	cursos	
optativos	o	electivos	de	animación,	que	no	necesariamente	 tienen	una	continuidad	en	el	 tiempo,	y	
que	 por	 lo	 general	 responden	 a	 ofertas	 programáticas	 distintas	 cada	 año,	 según	 consideraciones	
basadas,	 en	 las	 planificaciones	 económicas,	 las	 estimaciones	 de	 factibilidad	 (infraestructura,	




Estos	 cursos,	 siempre	 son	 dictados	 en	 función	 de	 obtener	 resultados	 visuales	 en	 el	 área	 de	 la	
expresión	 y	 creación	 artística,	 sus	 contenidos	 transitan	 desde	 el	 aprendizaje	 de	 la	 animación	
tradicional,	 hasta	 cursos	 que	 involucran	 técnicas	 y	 tecnologías	 más	 contemporáneas,	 como	 por	






especialización	 técnica,	 a	 la	 noción	 de	 escuela	 de	 artes	 visuales	 tendientes	 a	 una	 formación	
interdisciplinar	 y	multidisciplinar.	De	esta	manera,	 los	planes	de	estudio	han	 tendido	a	eliminar	 las	
menciones	 disciplinares	 y	 por	 el	 contrario,	 han	 desarrollado	 planes	 de	 estudio	 más	 abiertos	 y	
flexibles,	donde	hay	cada	vez	menos	cursos	mínimos	y	cada	vez	más	cursos	optativo	o	electivos	que	
complementan	 el	 trabajo	 que	 se	 desarrolla,	 en	 los	 que	 se	 consideran	 la	 columna	 vertebral	 de	 las	





exhibición	 e	 interpretación	 y	 análisis	 de	 las	 obras,	 sin	 importar	 la	 disciplina	 en	 que	 se	 inscribe,	 es	






En	el	marco	de	 la	diversidad	propuesta	por	estos	 cursos	o	 talleres,	algunos	estudiantes	desarrollan	
sus	 obras	 y	 proyectos	 de	 creación	 en	 animación,	 entendida	 como	 un	 medio	 que	 conduce	 a	 un	
contenido,	 privilegiando	 su	 potencial	 experimental	 y	 expresivo,	 sobre	 su	 condición	 narrativa,	 en	
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cuanto	 a	 su	 característica	 que	 la	 convierten	 en	 uno	 de	 los	 medios	 más	 adecuados	 para	 narrar	
historias	de	forma	secuencial.		
	






Los	 estudiantes	 que	 realizan	 animación	 han	 encontrado	 en	 sus	 respectivas	 escuelas,	 espacios	 para	
difundir	 y	 promover	 su	 trabajo,	 organizando	 diversas	 muestras	 en	 sus	 casas	 de	 estudio.	 Un	 caso	
relevante	en	este	sentido	es	el	Proyecto	Anima,	fundado	el	año	2000	por	un	grupo	de	estudiantes	de	
la	Universidad	de	Playa	Ancha,	 en	 la	 ciudad	de	Valparaíso,	 dirigidos	por	 el	 académico	Ariel	 Pereira	















la	 agrupación,	 realizadores	 independientes	 de	 la	 región	 e	 invitados	 nacionales	 e	 internacionales,	
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MARIA	 JOSÉ	REYES	Ganadora	Premio	especial	 Concurso	Anual	 de	Arte	2002	organizado	por	 la	 facultad	de	




CLAUDIO	 DÍAZ	 /	 GONZALO	 PIZARRO	 Ganador	 Festival	 de	 Cine	 Universitario	 2003,	 organizado	 por	 la	
























MARIA	 JOSÉ	 REYES	 ganadora	 de	 una	 Mención	 Honrosa	 en	 concurso	 Nanometrajes	 Urbanos	 con	 la	 obra	
"ENTREPARENTESIS"	organizado	por	Canal	13	y	Plagio.	
La	 Cineteca	 de	 la	 PUCV	 brinda	 homenaje	 a	 ARIEL	 PEREIRA,	 Director	 de	 ANIMACHILE	 por	 su	 destacada	
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trayectoria	y	desarrollo	de	 la	animación	en	Chile	en	el	marco	del	1º	 festival	de	Cineanimación	"FLIP"	2005	














CLAUDIO	 ROCCO	 Y	 SERGIO	 DÍAZ,	 integrantes	 de	 ANIMACHILE	 obtienen	 el	 Primer	 Premio	 en	 la	 categoría	
animación	 en	 el	 4ª	 Festival	 de	 Cine	 Digital	 Viña	 Del	 Mar	 (Enero	 2006)	 con	 la	 obra	 de	 dibujos	 animados	











Otro	hito	relevante	en	torno	a	 la	difusión	y	promoción	de	 las	obras	en	animación	realizadas	por	 los	
estudiantes	 y	 ex	 estudiantes	 de	 las	 distintas	 instituciones	 de	 educación	 superior	 chilenas,	 es	 la	
muestra	Alcances	 de	 la	 nueva	animación,	organizada	 el	 año	2009	por	 el	Museo	Nacional	 de	Bellas	
Artes	 en	 el	 marco	 de	 la	 exposición	 Exijo	 una	 explicación!	 200	 años	 de	 narración	 gráfica	 en	 Chile,	
curada	 por	Marco	 Esperidión,	 dibujante,	 guionista	 e	 investigador	 y	 Angélica	 Pérez	Germain,	 artista	
visual	y	asistente	de	dirección	del	MNBA.	La	exposición	fue	planteada	como	una	extensa	revisión	en	
torno	a	la	narración	gráfica	chilena	en	todas	sus	variantes,	reconociendo	su	carácter	identitario.	En	la	
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un	futuro	 laboral	 incierto,	por	tanto,	 los	artistas	y	realizadores	chilenos	deben	ejercer	su	carrera	en	
muchos	 casos	 de	 forma	 independiente,	 debiendo	 gestionar	 permanentemente	 fuentes	 de	
financiamiento	para	poder	 realizar	 sus	obras.	 	 En	el	 caso	de	quienes	 se	dedican	a	 la	 realización	de	
animaciones	como	medio	de	expresión	artística	-debido	principalmente	a	las	herramientas	digitales	y	












Universidad	 Santo	 Tomás.	 Carrera	 de	 Animación	 Digital	 y	 Multimedial	
http://www.santotomas.cl/areas/areas/detalleCarrera/ip/comunicacion/38/ip-	 carrera-
animacion-digital-y-multimedia	
Universidad	 del	 Pacífico.	 Animación	 Digital	 y	 Diseño	 de	 Video	 Juegos	 /	
http://web.upacifico.cl/interior#!/carrera/animacion-digital-y-diseno-de-video-	juegos	


















Universidad	 Mayor.	 Licenciatura	 en	 realización	 cinematográfica	 /	
http://www.umayor.cl/um/cine-umayor/	




Universidad	 UNIACC.	 Licenciatura	 en	 Comunicación	 Audiovisual	 /	
http://www.uniacc.cl/carrera/comunicacion-audiovisual-cine/	
Universidad	de	Chile.	Licenciara	en	Comunicación	Audiovisual	/	http://www.icei.uchile.cl/cine-tv	
DUOC	 Escuela	 de	 Comunicación	 Audiovisual.	 Carrera	 de	 Comunicación	 Audiovisual	 /	
http://www.duoc.cl/carrera/comunicacion-audiovisual	
Universidad	 del	 Desarrollo.	 Licenciatura	 en	 Artes	 Audiovisuales	 Dramáticas	/	
http://comunicaciones.udd.cl/cine/	









Universidad	 Mayor.	 Licenciatura	 en	 Artes	 Visuales	 /	 http://www.umayor.cl/um/facultad/arte-
pregrado-artes-visuales-santiago	















En	 la	 presente	 investigación	 se	 ha	 utilizado	 como	 estrategia	 investigativa	 el	 estudio	 de	 4	 casos	 de	
realizadores	 chilenos,	 que	 han	 desarrollado	 una	 trayectoria	 de	 relevancia	 que	 ha	 destacado	 en	 el	
medio	artístico	desde	la	década	de	los	90	en	adelante,	y	se	caracterizan	por	ser	artistas	que	conocen	
directamente	 los	contextos	que	 involucran	 la	 realización	de	animaciones	como	medio	de	expresión	
artística	en	Chile.	Estos	artistas	 	brindan	 la	posibilidad	de	observar	en	profundidad,	a	 través	de	 sus	
experiencias	 y	 sus	 obras,	 el	 desarrollo	 y	 las	 características	 que	 definen	 la	 animación	 artística	 y	 la	
diferencian	de	otros	tipos	de	producción	audiovisual	en	Chile.	
	









produce	 su	 obra	 exclusivamente	 en	 el	 marco	 de	 la	 animación.	 Su	 formación	 ha	 sido	 adquirida	 en	
Escuela	Audiovisual,	Diseño	o	Animación.	Difunde	su	trabajo	en	festivales,	cine	y	televisión.	
	












de	 realizador	que	dedica	 su	obra	al	desarrollo	de	animaciones	en	el	marco	de	 la	animación	y	en	el	
marco	de	 las	artes	visuales.	Ha	 sido	 formado	como	artista	visual	en	una	escuela	de	arte,	difunde	y	
exhibe	 su	 trabajo	 en	 todos	 los	 soportes	 dispuestos	 para	 la	 animación	 artísticas:	 galerías	 de	 arte,	
museos,	bienales	de	arte	y	video,	festivales,	sitios	Web.		
	
A	 fin	 de	 favorecer	 y	 establecer	 una	 relación	 directa	 con	 cada	 uno(a)	 de	 los	 realizadores(as)	
seleccionados(as)	 se	 consideró	 en	 la	 elección	 el	 hecho	 de	 que	 debían	 residir	 en	 Chile.	 A	 todos	 los	































49	Vivienne	Barry	es	periodista	y	Magíster	en	Literatura	de	la	Universidad	de	Chile.	Tras	el	golpe	de	estado	se	traslada	a	la	ciudad	de	Dresden,	en	ese	entonces	Alemania	Oriental,		ambiente	propicio	para	el	paso	inicial	en	su	carrera.	Durante	esos	años	estudia	y	ejerce	 la	animación	en	el	DEFTA	Trickfilm	Studio	de	Dresden	 lugar	en	donde	el	 trabajo	 con	 los	grandes	creadores	significó	un	gran	aporte	para	sus	futuras	producciones.	Sus	animaciones	han	sido	premiadas	con	El	Gran	Coral	de	Animación	del	Festival	de	La	Habana,	en	Biarritz	ganó	como	mejor	cortometraje	y	 fué	premiada	en	el	Festival	de	Derechos	Humanos	de	Argentina.	Barry	ha	estado	presente	en	un	amplio	espectro	de	Festivales	del	rubro	audiovisual	 tanto	 en	 Chile	 como	 en	 el	 extranjero,	 no	 sólo	 como	 artista	 sino	 también	 como	 jurado	 en	 países	 como	Eslovaquia,	Francia	y	Polonia,	destacando	el	Festival	Internacional	de	Animación	de	Annecy		catalogado	como	el	más	importante	dentro	del	rubro	de	la	animación.		
	 206	
La	 obra	 de	 Barry	 ha	 sido	 desarrollada	 bajo	 el	 patrocinio	 del	 Estado,	 a	 través	 de	 los	 fondos	
concursables	 Fondo	 CNTV	 en	 los	 años	 2000,	 2005,	 2008,	 2014;	 Fondart	 /	 Fondo	 Nacional	 para	 el	







los	 años	 en	Alemania	 se	 traducen	 en	 un	 contenido	 emotivo	 dividido	 entre	 la	 temática	 infantil	 y	 la	
experiencia	del	exilio.	
	





serie	 se	 mantuvo	 al	 aire	 entre	 1990	 y	 1994	 generando	 todo	 un	 fenómeno	 social,	 acercando	 por	






niños,	 esto	 no	 impide	 en	 ningún	 caso	 el	 cruce	 con	 distintas	 temáticas	 y	 contenidos.	 En	 las	
animaciones	de	Barry	hay	una	puesta	en	valor	de	la	factura	manual,	la	habilidad	y	dedicación	con	que	
son	realizadas	sus	obras	enfatizan	precisamente	el	 trabajo	con	 las	manos,	 lo	cual	denota	una	carga	
afectiva	y	calidez	que	se	traspasa	a	los	personajes	que	desarrolla.	Los	cortometrajes	de	Barry	logran	la	
coexistencia	 de	 una	 temática	 para	 niños	 y	 elementos	 extraídos	 de	 la	 cultura	 tradicional	 chilena,	
incorporando	 también	 canciones	 y	 cuentos	 infantiles	 propios	 de	 la	 cultura	 popular.	 Esta	 y	 otras	
características	 son	 las	 que	 distancian	 la	 obra	 de	 Barry	 de	 la	 animación	 más	 tradicional.	 Sus	
cortometrajes,	 	 que	 si	 bien	 son	 narrativos,	 no	 condicionan	 toda	 la	 producción	 a	 la	 narración	 de	
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objetos	tridimensionales,	y	se	basa	en	 la	 toma	de	fotografías,	 fotograma	a	 fotograma.	No	existe	un	













Es	decisión	del	 cineasta	el	 trabajar	 con	un	personaje	de	plasticina	de	modelado	muy	acabado,	que	
aspira	 a	 imitar	 perfectamente	 la	 realidad	 o	 por	 otro	 lado,	 trabajar	 la	 plasticina	 de	modo	 que	 ésta	
conserve	 las	 huellas	 de	 los	 dedos,	 explotando	 la	 gestualidad	del	 tacto,	 del	 trabajo	manual	 y	 de	 las	
imperfecciones	que	implican	las	transformaciones	del	personaje.	
	
El	 stop-motion	 hoy	 en	 día,	 se	 encuentra	 en	 un	 punto	medio	 entre	 las	 posibilidades	 que	 ofrece	 la	
animación	digital	y	los	orígenes	del	cine	mismo.	Los	cortometrajes	de	Barry	potencian	el	vínculo	que	
tiene	el	 stop-motion	con	 lo	artesanal,	no	solo	en	el	 sentido	 técnico	de	 la	palabra,	 sino	que	su	obra	
siempre	evocará	materialidades	y	formas	presentes	en	el	imaginario	chileno	y	latinoamericano.	
	
Barry,	 a	 través	 del	 stop-motion	 aspira	 a	 conseguir	 la	 ilusión	 de	movimiento	 de	 objetos	 y	muñecos	





cámara	 y	 lentes,	 los	 objetos,	 profundidades	 de	 campo	 y	 relaciones	 espaciales	 en	 general,	 no	 son	




sin	 embargo	 no	 anula	 las	 cualidades	 expresivas	 de	 la	 plasticina	 y	 su	 absoluta	 dependencia	 al	
moldeamiento	manual.	
	
Vivienne	Barry	cumple	un	papel	protagónico	en	 la	 inserción	y	profesionalización	de	esta	 técnica	en	
Chile,	 logrando	 la	 traducción	 de	 su	 experiencia	 en	 Alemania	 a	 un	 lenguaje	 arraigado	 en	 la	 cultura	
chilena,	 citando	 muchas	 veces	 a	 cantautores,	 relatos	 e	 imaginarios	 chilenos.	 Su	 gran	 aporte	 se	


















entraban	 en	 escena,	 éste	 les	 narraba	 un	 cuento	 y	 los	 niños	 se	 iban	 a	 dormir.	 En	 la	 animación	





creación	de	cada	capítulo	se	divide	en	dos	partes,	 lo	primero	corresponde	a	 la	 realización	del	stop-
motion	para	luego	complementarlo	con	la	animación	de	una	serie	de	objetos,	recortes	de	papeles	y	
plasticinas.	 La	 realización	 de	 una	 producción	 como	 esta	 implica	 el	 trabajo	 en	 conjunto	 de	 un	 gran	
equipo.	 En	 Tata	 Colores	 participaron	 Ilustradores,	 artistas	 plásticos,	 directores	 de	 fotografía	 y	
	 210	
compositores	 además	 del	 trabajo	 de	 Barry	 como	 realizadora,	 guionista	 y	 animadora.	 Resulta	









Tata	 Colores	 ganó	 importantes	 premios	 internacionales,	 tales	 como	 el	 Segundo	 Prix	 Jeunesse	 y	







Realizado	 en	 el	 año	 2002,	Como	 alitas	 de	 chincol	 es	 un	 cortometraje	 filmado	 en	 35mm	 y	 con	 una	









está	 rescatado	de	 la	 canción	Angelita	Huenuman	 (1970)	de	Víctor	 Jara,	 inspirada	en	 la	 vida	de	una	




sus	 arpilleras	 aparece	 representada	 su	 visión	 de	 temas	 como	 la	 tortura,	 las	 fosas	 comunes,	 los	

















humanos	 en	 Argentina,	 también	 ganó	 como	mejor	 cortometraje	 en	 el	 Festival	 de	 Biarritz,	 pasó	 a	







Hay	 referentes	 para	 la	 obra	 de	 Barry	 que	 provienen	 de	 la	 animación	 producida	 por	 chilenos	 en	
extranjero	durante	el	periodo	comprendido	entre	1973	y	1985.	Los	chilenos	que	realizaron	obra	en	
ese	tiempo	tienen	en	común,	por	lo	general,	de	haber	vivido	el	exilio	y	sobre	todo	en	países	europeos	
en	 donde	 la	 técnica	 de	 animación	 era	 muy	 difundida.	 Sin	 embargo,	 la	 animación	 en	 Chile	 que	
comienza	a	desarrollarse	desde	la	década	de	los	ochenta	puede	ser	de	muchos	tipos,	variando	tanto	












de	 su	 trabajo	 data	 de	 principios	 de	 la	 década	 de	 los	 ‘90	 en	 particular,	 al	 presentar	M	 (1990),	 un	
proyecto	 de	 cine-animación	 experimental.	 La	 obra	 fue	 ampliamente	 reconocida	 tanto	 en	 el	medio	
local	 como	 internacional,	 siendo	 exhibida	 en	 espacios	 como	 el	MoMA	 (1993),	 	 el	Museo	 Nacional	
Centro	de	Arte	Reina	 Sofía	 (1992	 y	 2011)	o	 el	Museum	Contemporary	Art	 en	 Sydney,	 participando	
también	de	festivales	y	bienales	del	rubro	del	video	arte.	
	
La	 obra	 de	 Kemper	 ha	 sido	 desarrollada	 bajo	 el	 patrocinio	 del	 Estado,	 a	 través	 de	 los	 fondos	
concursables	Fondart	/	Beca	Del	Fondo	Nacional	De	Arte	los	años	1994,	1998,	2000,	2001;	Fondo	de	
















y	 la	potencia	de	 lo	pictórico	y	 lo	gráfico	presente	en	sus	animaciones.	El	 tratamiento	gráfico	de	 las	
animaciones	 presenta	 variaciones	 en	 el	 transcurso	 de	 la	 obra,	 cambios	 en	 el	 tratamiento	 de	 las	
imágenes	que	van	desde	 representaciones	 reconocibles	de	 referentes	 reales	a	 configuraciones	más	










factor	 técnico:	para	Kemper	en	 la	 temporalidad	habitan	pasiones	y	 fuerzas	que	pueden	activar,	dar	










La	 realización	 de	 las	 animaciones	 consta	 de	 grandes	 volúmenes	 de	 dibujos	 sujetos	 a	 una	 gran	
producción	en	serie	en	que	son	manipulados,	en	distintas	etapas,	por	varias	personas.	Este	proceso	
para	 Kemper	 tiene	 la	 dificultad	 intencional	 de	 trabajar	 con	 dibujos	 abiertos	 de	 líneas	 incompletas,	















dibujos	 realizados	 por	 Kemper.	 En	 XXX	 1+1,	 la	 artista	 traspasa	 sus	 dibujos	 a	 la	 animación	 para	
reflexionar	 en	 torno	 al	 erotismo,	 lo	 sexual	 o	 pornográfico	 y	 sus	 límites.	 Es	 posible	 constatar	 la	
convergencia	de	diversos	formatos	y	técnicas	en	una	sola	obra:	la	animación,	la	video-instalación	y	el	










callejeras,	 aparece	 la	 imagen	 de	 Ricardo	 Lagos,	 político	 de	 la	 época	 que	 más	 tarde	 asume	 la	
presidencia	 de	 Chile.	 Mientras	 el	 personaje	 principal	 observa	 detenidamente	 las	 imágenes,	 del	









la	 llegada	masiva	 de	 los	 televisores	 como	medios	 de	 comunicación	 de	masas,	 con	 la	 llegada	 de	 la	
democracia	y	la	instalación	de	la	economía	de	libre	mercado	en	Chile.		
	
En	 término	 técnicos,	M	 es	 una	 animación	hecha	 en	 35mm	de	poco	más	 seis	minutos	 de	duración,	
donde	Klaudia	Kemper	problematiza	en	torno	a	la	imagen	y	el	movimiento.	La	reflexión	alrededor	de	
esos	 dos	 elementos	 y	 su	 conjugación	 es	 la	 propuesta	 de	 la	 artista	 en	 la	medida	 en	 que	 la	 imagen	
pictórica	se	encuentra	con	el	tiempo,	activándola	y	dándole	potencia.	
	
La	 obra	 audiovisual	 de	 Kemper	 fluctúa	 entre	 uso	 de	 la	 tecnología	 y	 su	 puesta	 en	 cuestión,	
privilegiando	muchas	veces	un	uso	artesanal	de	 la	 técnica,	 consecuente	con	 su	crítica	a	 los	medios	
tradicionales	 de	 animación.	 Sin	 embargo,	 la	 obra	 de	 Kemper	 oscila	 cómodamente	 entre	 las	
posibilidades	 de	 lo	 digital	 y	 lo	 analógico.	M	 es	 un	 claro	 ejemplo	 de	 esta	 convivencia	 de	 opuestos,	
donde	lo	que	observamos	es	pintura	en	movimiento	o	al	menos	una	animación	mucho	más	cercana	al	
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trabajo	 pictórico	 que	 al	 cartoon.	 En	 la	 obra	 de	 Kemper	 habitan	 estos	 contrapuntos	 entre	 soportes	
diversos	y	el	diálogo	entre	elementos	opuestos.	
	
La	 presencia	 de	 manchas	 y	 pinceladas	 se	 evidencian	 e	 interactúan	 con	 el	 dibujo	 conformado	 por	
unidades	lineales	simples	pero	eficientes.	En	los	dibujos	no	hay	mayor	ambición	y	la	estética	del	“mal	
hecho”	privilegia	la	amplitud	de	sentidos	y	posibilidades.	La	temporalidad	en	esta	animación	también	
es	 relevante	para	Kemper,	quien	propone	un	 tiempo	cíclico	en	donde	el	 inicio	y	el	 fin	del	video	no	
estén		demarcados;	el	intento	de	romper	con	la	estructura	lineal	impone	al	espectador	una	forma	de	
percibir	la	temporalidad	distinta	a	la	secuencialidad	lineal	tradicional	a	la	cual	está	tan	habituado.	No	
obstante,	 la	 artista	 reconoce	 que	 al	 fijar	 en	 la	 animación	 una	 línea	 de	 tiempo,	 inevitablemente	 se	
vuelve	 representacional,	 cercana	 a	 una	 realidad	 en	 que	 se	 suceden	 hechos	 que	 constituyen	 una	
historia.	Por	abstracta	que	sea,	siempre	habrá	una	línea	de	tiempo,	un	guión.	No	se	puede	determinar	
el	sentido	de	esta	obra;	la	finalidad	de	su	naturaleza	difusa	es,	de	hecho,	no	apresar	el	sentido.	No	es	
su	 intención	representar,	ni	tampoco	 la	obra	se	comunica	con	el	espectador.	En	 las	animaciones	de	
Kemper	habitan	las	fuerzas	que	impulsan	y	determinan	nuestra	vida	cotidiana,	aquellas	sensaciones	
irrepresentables		que	se	oculta	en	lo	trivial	y	cotidiano.	En	la	animación	Non	Stop	(2002),	al	igual	que	
en	M,	 se	 produce	 una	 alteración	 de	 las	 categorías	 que	 estructuran	 lo	 que	 el	 espectador	 reconoce	






La	 idea	 de	 cotidianidad,	 antes	 tratada,	 asume	 un	 rol	 protagónico	 en	 este	 proyecto	 de	 video-	







vista	 del	 espectador	 y	 como	 es	 éste	 quien,	 según	 sus	 propios	 deseos,	 complementa	 los	
desplazamientos	 de	 la	 imagen.	 La	 sensualidad	 de	 la	 obra	 radica	 en	 la	 retribución	 que	 consigue	 el	










de	 la	visión	antropocéntrica,	alejándose	de	 lo	necesariamente	humano	para	dejar	 fluir	 la	noción	de	
ambivalencia	 animal	 de	 la	 carne,	 la	 boca,	 los	 placeres	 del	 ojo,	 etc.	 La	 artista	 no	 aspira	 a	 provocar	
belleza	ni	 tampoco	coherencia	sensorial;	 la	video	animación	es	el	medio	por	el	cual	nos	muestra	 lo	




cuerpo	 y	 el	 mundo	 personal	 y	 cotidiano	 responden	 a	 una	 exploración	 de	 género	 propia,	 que	 la	












en	 sus	obras	 se	observan	 además	de	un	propuesta	 técnica	 y	 estética	una	propuesta	de	 contenido,	
donde	se	expresa	a	 través	de	su	obra	 la	 situación	que	se	estaba	viviendo	en	Chile	 tras	 la	dictadura	
militar.	Su	obra	es	un	ejemplo	de	lo	que	implicó	para	varios	artistas	en	distintas	disciplinas	la	llegada	






















Felipe	 Baeza	 nace	 en	 Chile	 en	 el	 año	 1978.	 Su	 obra	 destaca	 debido	 al	 importante	 desarrollo	 en	 la	
técnica	 de	 animación	 ligada	 a	 la	 incorporación	 de	 nuevas	 tecnologías	 que,	 debido	 al	 alto	 costo	 y	
complejidad	 de	 producción,	 no	 han	 sido	 masivamente	 utilizadas	 en	 Chile.	 Como	 parte	 de	 su	
propuesta,	Baeza	propone	una	alternativa	práctica	para	el	desarrollo	de	tales	tecnologías	mediante	la	
autogestión	y	manufactura	de	equipos,	máquinas	e	 instrumentos	fotográficos	que	permiten	realizar	
animación	 digital,	 obteniendo	 resultados	 de	 gran	 calidad	 y	 alto	 contenido.	 Su	 aporte	 al	 área	 de	 la	
animación	 radica	 también	 en	 la	 difusión	 y	 constante	 reflexión	 en	 torno	 al	 tema,	 desempeñando	





Baeza	 es	 licenciado	 en	 Arte	 de	 la	 Universidad	 Católica	 el	 año	 2002,	 desde	 esa	 época	 proviene	 la	
noción	de	una	producción	de	obra	muy	ligada	al	aporte	en	innovaciones	tecnológicas	al	servicio	de	la	








captura	 manual	 y	 análoga,	 de	 esta	 manera,	 Baeza	 se	 ha	 caracterizado	 por	 fabricar	 sus	 propios	
equipos	 fotográficos	 alterando,	 según	 sus	 requerimientos,	 máquinas	 preexistentes.	 Si	 bien	 por	 un	
lado	 la	manufactura	artesanal	de	 los	equipos	fotográficos	responde	a	un	tema	de	recursos,	en	gran	
parte	 responde,	 a	 una	 forma	 de	 producción	 basada	 en	 la	 investigación	 aplicada	 y	 que	 reguarda	 a	
partir	del	autofinanciamiento:	la	autonomía,	manejo	de	los	tiempos	y	libertad	creativa.		
	




Este	escenario	ha	favorecido	 la	producción	de	su	obra,	dado	que	el	mundo	globalizado	 le	provee	 la	
oportunidad	 de	 insertar	 su	 obra	 e	 investigaciones	 en	 plataformas	 virtuales	 y	 redes	 sociales	 como	
Youtube	y	Facebook	principalmente.	Lo	anterior	además	permite	la	oportunidad	de	intercambiar	de	
manera	 inmediata	su	 trabajo,	gracias	a	 la	 interconectividad	vía	 internet,	con	otras	personas,	ya	sea	
provenientes	de	las	artes	y/o	de	la	informática	de	cualquier	parte	del	planeta,	consiguiendo	así	tanto	
la	 valoración	 como	 el	 impulso	 para	 continuar	 con	 su	 trabajo.	 La	 retroalimentación	 constante	 que	
brinda	la	web	a	través	de	evaluaciones	y	opiniones	técnicas	de	su	trabajo,	le	permiten	avanzar	en	el																																																																					


















del	 mismo	 año.	 Estas	 obras	 tienen	 en	 común	 la	 propuesta	 en	 base	 a	 la	 cita,	 específicamente	 de	
pinturas	 del	 Barroco.	 Referentes	 como	 Vermeer	 y	 Rembrandt	 son	 claramente	 citados	 en	 ambas	




las	 cámaras,	 para	 obtener	 fotografías	 múltiples	 simultaneas,	 Baeza	 realiza	 bajo	 el	 concepto	 de	
fotoescultura	 una	 serie	 de	 obras,	 como	 Vespucci	 y	 Díptico/Bacon,	 aquí	 las	 cámaras	 actúan	 como	
escáner,	permitiéndole	realizar	imágenes	congeladas	de	personas	que	simulan	ser	y	participar	de	un	









Este	proceso	 técnico	es	una	 referencia	directa	 los	estudios	y	descubrimientos	 realizados	 finales	del	
siglo	 XIX,	 	 por	 	 Eadweard	Muybridge	 quien	 registra,	 de	manera	 secuenciada,	 con	 varias	máquinas	
fotográficas	un	caballo	galopando.	Así,	este	mecanismo	dispuesto	para	 investigar	el	movimiento	de	
las	 extremidades	 del	 caballo,	 se	 considerará	 posteriormente	 como	 un	 hito	 que	marca	 el	 inicio	 del	





los	 Hermanos	 Wachowski,y	 su	 influencia	 en	 el	 posterior	 desarrollo	 de	 las	 técnicas	 aplicadas	 a	 la	






Esta	 técnica	 recibe	 los	 nombres	 de	 Bullet	 time	 y	 timeslice	 y	 permite	 tanto,	 la	 ralentización	 del	
movimiento	de	la	cámara	mientras	se	desplaza	en	varias	posiciones	manteniendo	enfocado	al	sujeto,	
como	el	congelamiento	de	un	cuerpo	u	objeto	enfocado	mientras	lo	recorremos	en	distintos	punto	de	
vista.	 El	 efecto	 se	 logra	 capturando	 simultáneamente	 múltiples	 imágenes	 a	 alta	 velocidad	 desde	
distintos	 ángulos	 de	 visión,	 con	 cámaras	 sincronizadas.	 Finalmente,	 se	 elabora	 una	 secuencia	
temporal,	uniendo	las	imágenes	según	el	orden	correlativo	de	captura.	
	
Un	 reconocido	exponente	de	esta	 técnica	en	el	 terreno	de	 la	 animación	 como	medio	de	expresión	
artística,	 es	 Tim	 Macmillan,	 artista	 inglés	 que	 ha	 influenciado	 la	 obra	 de	 Baeza,	 no	 solo	 por	 sus	
trabajos,	 con	 el	 que	mantiene	 cercanías,	 técnicas,	 estética	 y	 conceptuales,	 principalmente	 con	 sus	
trabajos	 producidos	 en	 su	 primera	 etapa	 (1980-1994).	 	 Sino	 también,	 por	 las	 coincidencias	 en	 su	
posición	frente	al	ser	artista:	uno	que	investiga,	crea	y	es	capaz	de	transformar	 las	herramientas	de	
las	 que	 dispone	 para	 imaginar	 nuevas	 posibilidades	 de	 ejecutar	 sus	 obras.	 Los	 dos	 artistas	 son	
formados	originalmente	en	las	disciplinas	tradicionales	del	arte,	Macmillan	como	pintor	y	Baeza	como	
dibujante,	 y	 aunque	 su	 trayectoria	 responde	 a	 momentos	 distintos,	 ambos	 interesados	 en	
problemáticas,	investigaciones	e	instrumentos	desarrollados	por	artistas	paradigmáticos	en	la	historia	
	 225	
del	 arte,	 en	 torno	a	 la	 visión	 simultánea	y	 la	 captura	 y	 fijación	de	 imágenes	 (perspectiva,	 cubismo,	
fotografía,	 etc),	 desembocaron	 en	 el	 desarrollo	 de	 dispositivos	 que,	 a	 pesar	 de	 ser	 invenciones	




cabe	 destacar	 la	 importancia	 que	 tiene	 dado	 el	 contexto	 en	 el	 que	 se	 enmarca	 su	 proceso	 de	
elaboración.	Ante	el	vertiginoso	avance	de	 la	 tecnología	por	un	 lado	y	 la	magnitud	de	recursos	que	
implicaría	 la	 constante	 actualización	 de	 equipos	 tecnológicos,	 Baeza	 produce	 sus	 propios	 equipos	
complejos	gracias	a	su	inmersión	en	la	técnica	misma	que	le	permite	conocer	los	procedimientos	más	
estructurales	de	la	animación.	A	modo	de	ejemplo	de	lo	anterior,	en	una	de	sus	obras,	Felipe	Baeza	




hora	 de	 editar,	 el	 uso	 de	 un	 programa	 computacional	 permite	 completar	 los	 espacios	 entre	 una	
imagen	 y	 otra.	 Como	 la	 animación	 es	 lograda	 a	 partir	 de	 fotogramas	 capturados	 por	 un	 número	
determinado	de	cámaras	que	rodean	al	modelo,	se	vuelve	necesario	completar	aquel	espacio	que	se	
genera	ante	 la	 imposibilidad	física	de	poner	una	cámara	 junto	a	 la	otra,	ya	que,	siempre	existirá	un	
espacio,	por	mínimo	que	éste	sea,	entre	un	 lente	y	otro.	Mediante	 la	técnica	de	Morph	se	generan	
imágenes	nuevas	a	partir	de	 las	capturas	 realizadas	por	 las	cámaras,	estas	 imágenes	creadas	por	el	
programa	no	existen,	es	decir,	no	corresponden	a	la	realidad	del	modelo,	sino	que	más	bien,	se	trata	
de	proyecciones	que	realiza	el	programa	para	producir	la	sensación	de	continuidad	o	paso	paulatino	
entre	 una	 imagen	 real	 y	 otra.	 La	 posibilidad	 de	 generar	 infinitas	 nuevas	 imágenes	 que	 nunca	
pertenecieron	a	 la	 realidad	 fascina	al	artista.	Este	proceso	 invita	a	 la	 reflexión	en	 torno	al	 lugar	del	
artista	 en	 la	 creación	 de	 nuevas	 imágenes	 planteando	 además	 las	 posibilidades	 del	 complemento	
entre	ojo	y	lente.	
	










En	 el	marco	 del	 concepto	 de	 cita,	 nos	 encontramos	 con	 dos	 tipos,	 la	 cita	 directa	 y	 la	 indirecta.	 La	
primera,	refiere	acto	de	traer	e	incluir	en	la	obra	propia	aspectos	o	características	formales	de	otra.	
Nelson	Goodman	(1990),	establece	que	“una	imagen	cita	directamente	a	otra	sólo	si	se	refiere	a	ella	y	
si	 la	contiene	o	 la	 incluye”,	sin	embargo,	otra	característica	 importante	es	que	los	elementos	deben	
ser	 transferidos	de	 forma	 idéntica.	 La	 segunda,	 alude	 a	 una	 cita	 que	no	es	 reconocible	 en	primera	









Perla	 (2005)	es	una	animación	compuesta	por	nueve	 fotografías	análogas	que	 fueron	escaneadas	y	
luego	 procesadas	 por	 el	 programa;	 Morph.	 Para	 realizar	 esta	 animación	 el	 artista	 dispuso	 a	 una	
modelo	vestida	idénticamente	a	la	mujer	que	aparece	retratada	en	La	Joven	de	la	perla,	en	este	gesto	
radica	 la	 cita	 plástica.	 Las	 fotografías	 obtenidas	 de	 esta	 modelo	 fueron	 capturadas	 de	 manera	
simultánea	en	una	fracción	de	segundo,	este	hecho	toma	importancia	al	momento	de	elegir	 la	obra	
citada.	Baeza	usa	una	obra	emblemática	de	Vermeer	ya	que	sus	pinturas	se	enmarcan	en	el	Barroco;	







pero	 de	 lugares	 distintos	 gracias	 a	 la	 técnica	 de	 captura	 simultánea,	 otorga	 al	 espectador	 la	
posibilidad	 inédita	 de	 adentrarse	 en	 el	 cuadro	 y	 ver	 más	 allá	 de	 él,	 rodeando	 a	 la	 muchacha	 y	






La	 cita	 que	 se	 produce	 en	 la	 obra	 de	 Baeza	 se	 desprende	 de	 la	 necesidad	 de	 releer	 el	 pasado	 y	
reescribirlo,	 tomando	 en	 cuenta	 que	 la	 “originalidad”	 hace	 tiempo	 fue	 puesta	 en	 jaque	 en	 tanto	
paradigma	 central	 de	 la	 valoración	 artística:	 el	 artista,	 desde	 este	 punto	 en	 la	 Historia,	 intenta	











para	 referirse	 a	 la	 posible	 creación	 de	 objetos	 escultóricos	 a	 partir	 de	 imágenes	 obtenidas	
simultáneamente	en	24	puntos	de	vista.	Posteriormente,	este	proceso	técnico	se	encontrará	presente	
en	 la	 obra	 de	 Marcus	 Adams	 (1875-1959),	 fotógrafo	 inglés	 que	 recauda	 casi	 en	 su	 totalidad	 el	
mecanismo	 de	 Willeme,	 aunque	 en	 su	 obra	 se	 proyecta	 un	 rayo	 luminoso	 vertical	 que	 tiene	 por	
finalidad	 dar	 cuenta	 del	 volumen	 de	 la	 persona	 a	 retratar,	 de	 manera	 tal	 que	 la	 fidelidad	 de	 la	















El	contexto	actual	de	 la	obra	de	Baeza	se	enmarca	en	el	 territorio	de	 la	 fotografía	y	 las	 tecnologías	
avanzadas	que	 la	 rodean,	con	su	simultaneidad	y	alta	definición,	en	una	era	en	donde	 la	 fotografía	
digital	se	posiciona	a	la	vanguardia	a	la	hora	de	capturar	momentos	y	recuerdos	para	suspenderlos	en	
la	memoria,	además	de	tener	la	posibilidad	de	ser	completamente	modificados	en	un	proceso	digital	
mediante	 los	 programas	 computacionales	 existentes	 hoy	 en	 día.	 El	 artista	 propone	 un	 trabajo	
altamente	tecnológico,	pero	con	rasgos	de	manualidad	y	manufactura	que	requieren	un	estudio	no	
sólo	 físico-conceptual,	 sino	 también	 el	 uso	 motor	 de	 movimientos	 precisos	 y	 especializados,	
aludiendo	claramente	a	acciones	provenientes	de	la	gráfica	tradicional.	En	el	caso	del	Díptico/Bacon,	
la	 alusión	 a	 la	 pintura	 fragmentada	 y	 a	 su	 pincelada	 es	 predominante,	 de	 donde	 se	 desprende	








































animaciones,	 cortometrajes,	 dibujos	 e	 instalaciones.	 Cabe	 señalar,	 que	 si	 bien	 comparten	 sus	
proyectos	más	ambiciosos,	ambos	cuentan	paralelamente	con	interesantes	proyectos	individuales.	
	





tanto	de	producción	como	de	post-producción:	dirigen,	 crean	 los	guiones,	 realizan	 los	dibujos	y	 las	
figuras	3D,	fotografían	y	editan.	
	
Fig	 61.	 Joaquín	 Cociña	 y	 Cristóbal	 León	 trabajando	 el	 corto	 animado	 Los	 Andes.	 (Imágenes	 obtenidas	 de	 la	 página	http://www.elmostrador.cl)	
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los	 programas	 de	 televisión	 creados	 por	 Vivienne	 Barry,	 en	 los	 que	 se	 destacan	 “Tata	 Colores		
transmitida	por	Televisión	Nacional	de	Chile	(TVN)	durante	los	años	1990	hasta	1994.	Su	trabajo	logró	
tal	 popularidad	 que	 por	 más	 de	 veinte	 años	 se	 consideró	 la	 animación	 stop-motion	 propia	 a	 la	
programación	 infantil.	 Ésta	última	 idea	 se	aprecia	 claramente	en	el	 trabajo	de	León	y	Cociña,	en	el	
cual,	si	bien	la	estética	no	es	alegre,	colorida	ni	armónica,	el	mundo	infantil	está	presente,	por	medio	
de	 personajes	 que	pueden	 estar	 representados	 a	 carbón	o	 adquiriendo	un	 volumen	escultórico	 de	
papel.	
	
Asociadas	 a	 las	 primeras	 creaciones	 de	 esta	 dupla,	 se	 encuentran	 trabajos	 de	 otros	 artistas	 que	




más	 importantes	para	León	y	Cociña,	en	este	sentido,	es	 la	obra	de	 la	artista	Francisca	Sánchez,	en	
particular	la	muestra	Examen	y	cartón	en	la	que	presentó	esculturas	de	personas	y	objetos	hechos	de	
cartón	 y	 pintura;	 Y	 la	 serie	 	 de	 esculturas	 en	 papel	 de	 diario	 de	 Pablo	 Langlois,	 que	más	 tarde	 se	
transformaron	en	un	tríptico	de	animaciones	titulado	Papeles	Sádicos,	realizado	por	Langlois	junto	a																																																																					
52	Han	 presentado	 su	 trabajo	 en	 diversos	 países	 recibiendo	 numerosos	 premios,	 tales	 como	 Grand	 JuryPrize	 en	 el	Disposable	Film	Festival,	USA;	ASIFA	Austria	Award	y	AudienceAward	en	el	Vienna	Independent	Shorts	International	Film;	SpecialAward	en	el	Animafest	Zagreb	World	Festival	of	Animated	Film	en	Zaragevo,	Croacia;	y	1st	PrizeforBest	International	Film	en	Fantoche	International	Animation	Film	Festival	en	Baden,	Suiza.		Paralelamente,	 han	 participado	 del	 contexto	 de	 exhibición	 de	 las	 artes	 visuales	 contemporáneas,	 traspasando	 las	animaciones	a	 formato	de	 instalaciones	a	 las	que	 le	suman	dibujos,	objetos	y	otros	elementos,	que	 les	permiten,	por	una	parte,	mostrar	los	procesos	de	producción,	y	por	otra,	rompen	con	el	estatismo	propio	de	las	salas	de	exposiciones	(museos	y	galerías.	Sus	exposiciones	más	destacadas	son:	Centro	Cultural	Casa	Lobo;	El	Castillo	De	La	Pureza;	La	Bella	Y	La	Bestia;	Una	Nueva	Religión,	Poetas	En	Tiempos	De	Escasez;	Flowers;	La	Comunidad	Del	Apocalipsis;	Los	Andes	At	The	Venice	Biennale;	The	Third	World;	Lucía,	Luis	Y	El	Lobo;	The	Apocalypse	Community;	La	Casa	Lobo	At	Bam.		
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Nico	Superby	y	con	la	colaboración	de	Joaquín	Cociña.	En	estas	obras,	si	bien	encontramos	personajes	
bastantes	 similares	 –	 específicamente	 de	 La	 casa	 Lobo	 –,	 en	 su	 materialidad	 las	 producciones	 de	
papel	 de	 León	 y	 Cociña	 toman	 un	 carácter	 surrealista,	 donde	 como	 espectadores	 presenciamos	







Los	 objetos	 reales	 y	 cotidianos	 utilizados	 en	 las	 producciones	 se	 caracterizan	 por	 su	 condición	
desgastada,	 sucia	 y	 usada.	 Estos	 objetos	 conviven	 con	 materiales	 orgánicos	 y	 naturales	 como	 la	
tierra,	la	madera	o	el	papel.	Estos	materiales	y	objetos	crean	un	espacio	que	también	es	cambiante,	
movedizo,	 deteriorado	 y	 efímero	 que	 muta	 a	 lo	 largo	 de	 los	 cortometrajes	 ya	 que	 los	 objetos	
recorren	 la	habitación	como	si	 tuvieran	vida	propia.	 Los	objetos	que	conforman	 las	obras	de	estos	
artistas	generalmente	son	recogidos	de	la	calle,	pero	también	son	adquiridos	en	mercados	persa	o	de	




El	 concepto	 precario	 tiene	 varios	 significados,	 y	 según	 el	 adjetivo	 que	 se	 le	 adjunte	 adquiere	
connotaciones	 distintas.	 Dentro	 de	 las	 definiciones	 encontramos:	 falta	 de	 control,	 inseguridad,	
efímero,	 sensación	de	 incertidumbre,	 tendencia	al	deterioro	y	 fragilidad,	entre	otros.	Pero	 también	
en	el	ámbito	del	arte,	 conforma	parte	de	una	estética	que	habla	 sobre	 todo	de	una	 tendencia	a	 lo	
transitorio	e	inestable.	
	
Otra	 de	 las	 dimensiones	 en	 la	 cual	 la	 precariedad	 se	 hace	 presente	 es	 en	 la	 narración	misma;	 por	
ejemplo	 la	historia	que	cuenta	 la	animación	Lucía	 (2007),	en	algunos	puntos	se	torna	 incoherente	e	
inacabada	 lo	 cual	 denota	 un	 carácter	 propio	 de	 la	 mente	 humana	 causado	 por	 la	 fragilidad	 de	 la	
memoria,	 pero	 también	 dicha	 característica	 se	 encuentra	 en	 el	 discurso	 de	 los	 niños,	 donde	 la	
expresión	verbal	es	limitada	y	cambiante.	Éste	carácter	se	evidencia	también	en	producciones	como	
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de	 desarrollo	 en	 donde	 los	 programas	 de	 financiamiento	 para	 el	 arte	 son	 limitados,	 lo	 cual	 –	 al	
compararlo	 con	 inversiones	 en	 países	 del	 primer	 mundo	 –	 provoca	 que	 lo	 precario	 se	 vuelva	
tristemente	cercano	algo	 real,	 como	una	condición	de	pobreza	que	caracteriza	al	 contexto	artístico	
chileno.	Hay	 quizás,	 precariedad	 en	 las	 formas	 de	 financiamiento	 y	 esto	 hace	 que	 la	 condición	 del	
artista	en	Chile	sea	más	riesgosa,	inestable	y	relativa,	es	decir,	precaria.		
	
Ahora	 bien,	 si	 bien	 la	 condición	 inestable	 en	 el	 ámbito	 laboral	 chileno	 es	 un	 hecho,	 León	 y	 Cociña	
hacen	 de	 esta	 condición	 una	 decisión,	 que	 tiene	 que	 ver	 con	 una	 estética	 específica,	 que	 toma	
sentido	cuando	los	objetos	se	entrelazan	con	la	narración,	 los	sonidos,	 los	dibujos	y	 los	objetos	que	
salen	del	cortometraje,	a	la	vez	que	las	obras	son	instaladas	en	algún	espacio	de	exhibición.	Por	ende,	
la	perfección	de	la	técnica	al	momento	de	la	post-producción	no	es	necesaria	para	estos	artistas,	ya	
que	 la	 tecnología	 digital	 se	 hace	 necesaria	 en	 tanto	 forma	 de	 registro,	 para	 destacar	 la	 naturaleza	
imperfecta	 e	 inacabada	 de	 la	 imagen	 como	 una	 estética	 ideal	 que	 transita	 en	 la	 línea	 de	 la	
precariedad.	De	aquí	también	se	desprende	la	idea	de	la	animación	con	stop-motion,	una	técnica	tan	







basado	en	 la	 experiencia	de	 trauma,	de	miedos,	 pesadillas	 y	 temores	que	 tocan	mundos	 ficticios	 y	
oníricos.	Desde	los	objetos	utilizados	hasta	las	narraciones	y	ruidos,	cumplen	la	función	de	evocar	una	
situación	más	bien	 tétrica	pero	bien	 conocida	por	 todos,	 aquella	 sensación	que	 se	da	 en	 la	 noche,	













transforman	 en	 personas,	 los	 pelos	 cambian	 de	 color,	 piernas	 y	 cuerpos	 se	 generan	 a	 partir	 de	 la	
nada,	 crecen	 plantas,	 hay	 manos	 que	 caminan	 y,	 en	 fin,	 todo	 está	 en	 constante	 cambio	 y	
metamorfosis.	 Los	 acontecimientos	muchas	 veces	no	 tienen	que	ver	unos	 con	otros,	 tal	 cual	 como	
pasa	en	 los	 sueños,	donde	 la	moral	 y	 la	 linealidad	desaparece	en	 la	posibilidad	de	que	 todo	puede	
pasar.	 Por	 esto	mismo	 los	 acontecimientos	 fantásticos	 y	 el	 sinsentido	 que	 alude	 a	 lo	 precario	 está	
presente	no	sólo	en	este	largometraje	–en	proceso	–,	sino	a	lo	largo	de	toda	su	producción	artística.	




desconocido	y	 lo	que	está	 fuera;	 se	 trata,	 en	definitiva,	de	 lo	 siniestro	que	emerge	de	 la	dialéctica	























la	 obra	 gráfica	 se	 desenvuelve	 en	 un	 paisaje	 más	 bien	 abierto,	 un	 bosque	 oscuro	 que	 le	 da	
profundidad	a	las	paredes	que	conforman	la	sala.	Ambas	animaciones	se	diferencian:	primero,	por	los	




en	 su	 lugar;	 la	 pieza	 es	 clara	 y	 limpia,	 pero	 a	medida	 que	 empieza	 el	 relato	 de	 su	 experiencia,	 los	
objetos	comienzan	a	caerse	y	mientras	la	historia	se	adentra	en	los	miedos	de	esta	niña,	los	adornos	
se	vuelven	más	 inestables,	y	así	 sucesivamente	hasta	quedar	una	pieza	obscura,	 sombría,	 con	 todo	
desordenado	y	revuelto	aludiendo	a	los	temores	desbordados	de	Lucía.	Esto	en	contraposición	a	Luis,	
quien	 interactúa	 desde	 las	 paredes	 hacia	 la	 habitación	 con	 especies	 de	 soplidos	 que	 pretenden	
ordenar	 el	 lugar,	 que	 a	 diferencia	 del	 de	 Lucia,	 parte	 desordenado	 con	 los	 sillones	 rotos,	 basura	 y	
objetos	en	el	suelo,	cuadros	caídos,	etc.	Pero	en	ambos	cortometrajes	la	relación	que	se	da	entre	el	







estos	cortometrajes	en	un	proyecto	 llamado	Lucía,	Luis	y	el	 lobo.	Este	consta	de	una	 instalación	en	
donde	 las	 dos	 animaciones	 se	 entrelazan	 en	 un	 mismo	 espacio.	 Por	 lo	 que	 se	 encuentran	 por	 lo	
menos	 tres	 espacios	 de	 representación	 y	 presentación:	 primeramente,	 las	 paredes	 de	 las	
habitaciones	 en	 las	 cuales	 se	 desarrolla	 la	 obra	 gráfica;	 luego,	 las	 habitaciones	 que	 interactúan	




Fig	63.	Fotografía	de	 la	video	 instalación	Lucía,	Luis	y	el	 lobo	en	 la	Galería	Animal	de	Santiago	de	Chile.	 	 (Imágenes	obtenidas	de	la	página	http://www.galeriaanimal.cl)	
									 	
Si	 bien	 estos	 cortometrajes	 les	 permitieron	 a	 sus	 autores	 hacerse	 un	 espacio	 en	 el	 mundo	 de	 la	
animación	a	nivel	internacional	(por	sus	cualidades	materiales	y	técnicas)	ya	que	son	films	autónomos	
y	valorados	en	si	mismos	por	las	constante	innovaciones	que	producen	dentro	ellos,	también	logran	
entrar	en	el	ámbito	del	arte.	Es	decir,	Lucía	y	Luis	 salen	del	 formato	audiovisual	para	 introducirse	e	































animaciones	 determinadas	 como	 independientes,	 experimentales,	 de	 autor	 y	 en	 arte;	 que	 las	
diferencias	entre	sus	trabajos	está	marcada	por	los	contextos	en	que	se	producen	y	se	difunden.	Las	
producciones	de	los	realizadores	que	provienen	del	mundo	audiovisual	son	exhibidas	en	festivales,	en	
cine	 y	 en	 televisión	 y	 desarrollan	 contenidos	 principalmente	 políticos,	 históricos	 y	 culturales.	 En	
tanto,	 los	 realizadores	 que	 fuero	 formados	 en	 escuelas	 de	 artes	 visuales,	 son	 exhibidas	
principalmente	 en	 museos	 y	 galerías.	 Estas	 últimas	 se	 caracterizan	 por:	 la	 incorporación	 en	 sus	
procesos	 de	 producción	 de	 la	 experimentación;	 la	 originalidad;	 la	 no	 linealidad	 narrativa	 y	 la	







La	 presente	 investigación	 arroja	 3	 grupos	 de	 	 resultados	 concluyentes	 que	 posibilitan	 a	 su	 vez	










1.-	 Límites	 confusos.	 	 Una	 primera	 conclusión	 en	 este	 sentido,	 señala	 que	 la	 producción	 de	
animaciones	 artísticas	 en	 Chile	 se	 ha	 dado	 en	 un	 espacio	 en	 el	 que	 se	 producen	 cruces	 y	
superposición	de	 los	diversos	 contextos	en	que	 se	desarrolla,	 tanto	 los	que	 refieren	a	 la	difusión	 y	
producción	 como	 a	 la	 formación.	 Según	 lo	 señalado	 en	 el	 capítulo	 destinado	 a	 definir	 conceptos	 y	
delimitar	el	campo	de	estudio,	la	animación	artística	se	ha	dado	bajo	5	aproximaciones	conceptuales	
distintas:	 abstracta,	 independiente,	 experimental,	 de	 autor	 y	 en	 arte.	 Sin	 embargo,	 y	 tal	 como	 se	
advierte	 en	 las	propias	definiciones,	 el	 límite	 entre	 cada	una	de	estas	 áreas	 es	difuso,	 tanto	por	 la	
propia	definición	de	 arte	 y	 lo	 artístico,	 como	por	 los	diversos	 contextos	 en	que	 se	desarrolla,	 y	 las	
relaciones	 que	 existen	 entre	 cada	 una	 de	 las	 obras	 con	 un	 contexto	 de	 producción	 más	 amplio.	
Consecuente	 con	 este	 planteamiento	 y	 clasificación,	 es	 posible	 advertir	 que	 en	 Chile	 se	 han	










terreno	de	 la	experimentación	multidisciplinaria,	que	con	 la	ayuda	de	 las	posibilidades	de	 lo	digital,	
asociadas	 principalmente	 al	 potencial	 interactivo	 y	 multimedial	 es	 integrada	 a	 otros	 espacios	 de	
producción	 y	 creación	 artística,	 como	 lo	 son	 el	 teatro,	 la	música	 y	 la	 danza,	 por	 nombrar	 algunos.	
Redefiniendo	 así	 las	 estructuras	 tradicionales	 de	 producción	 artística,	 donde	 la	 probabilidades	 de	
visualización	son	incrementadas	por	lo	digital	en	función	de	crear	experiencias	virtuales	que	permitan	
al	espectador	nuevas	formas	de	participación	e	interacción	con	las	obras.	Cabe	destacar,	que	aunque	
este	asunto	ha	sido	 tratado	 tangencialmente	en	 la	 tesis,	es	posible	considerarlo	como	un	punto	de	
partida	para	futuras	investigaciones.		
	
3.-	 La	 formación	 base	 de	 los	 autores	 condiciona	 el	 tipo	 de	 producción.	 Más	 allá	 de	 las	 posibles	




visuales,	 Diseño	 y	 carreras	 audiovisuales,	 carreras	 que	 poseen	 sus	 respectivas	 improntas	 para	 la	
inserción	 en	 el	 mundo	 profesional.	 Las	 producciones	 de	 realizadores	 que	 provienen	 del	 mundo	
audiovisual	son	exhibidas	en	festivales,	en	cine	y	en	televisión.	En	su	acercamiento	al	ámbito	artístico,	
estas	 animaciones	 desarrollan	 contenidos	 principalmente	 políticos,	 históricos	 y	 culturales,	 siendo	





arte.	 Estas	 últimas	 se	 caracterizan	 por:	 la	 incorporación	 en	 sus	 procesos	 de	 producción	 de	 la	
experimentación	 técnica	 y	 material;	 la	 originalidad,	 es	 decir,	 la	 construcción	 de	 obras	 inéditas,	





que	 en	 Chile	 desde	 los	 años	 90	 se	 desarrollan	 animaciones	 que	 se	 inscriben	 y	 participan	
exclusivamente	del	contexto	de	las	artes	visuales,	obras	realizadas	por	artistas	visuales	con	el	fin	de	
exhibirlas	en	salas	de	exposiciones	-y	no	para	se	proyectadas	en	festivales,	salas	de	cines	y	televisión-,	
en	 un	 inicio	 estas	 obras	 eran	 elaboradas	 con	 técnicas	 tradicionales	 de	 animación	 y	 presentadas	
monitores	instalados	en	los	muros	de	forma	equivalente	al	montaje	de	cuadros.	Gradualmente	éstas		
fueron	 diversificando	 su	 producción,	 proponiendo	 un	 traspaso	 y	 cruce	 de	 técnicas	 y	 materiales	
tradicionales	de	 la	animación	con	métodos,	procedimientos,	materiales,	herramientas	propias	de	 la	
producción	artística	contemporánea.	Además	de	adoptar	formatos	de	exhibición	provenientes	de	las	
disciplinas	 propias	 de	 la	 producción	 bidimensional	 y	 de	 las	 que	 involucran	 el	 espacio,	 tales	 como:	











desarrollado	 en	 el	 IV	 capítulo	 Desarrollo	 de	 la	 Animación	 Chilena	 a	 través	 de	 sus	 Hitos	 más	
Relevantes,	 se	 puede	 concluir	 que	 existen	 al	 menos	 3	 hitos,	 que	 muestran	 con	 claridad,	 cómo	 la	
animación	por	dibujos	en	Chile	se	desarrolló	desde	una	base	experimental	a	una	base	comercial,	para	
finalmente	 configurar	 el	 escenario	 que	 posibilita	 el	 desarrollo	 de	 la	 animación	 artística	 en	 nuestro	
país.	Los	primeros	antecedentes,	muestran	con	claridad	cómo	los	dibujantes	de	caricaturas	y	humor	
gráfico	 incursionan	 en	 la	 animación	 sin	 haber	 adquirido	 previamente	 conocimientos	 técnicos	 y	
teóricos	 en	 esta	materia.	 El	 aprendizaje	 era	 adquirido	 en	 la	 práctica	 y	 estaba	 caracterizado	 por	 la	
experimentación	 mediante	 el	 ensayo	 y	 el	 error.	 La	 experimentación	 como	 forma	 de	 trabajo,	 en	
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principio,	estuvo	ligada	a	los	avances	en	materia	de	cinematografía	y	más	tarde	al	desarrollo	de	la	TV,	
constituyéndose	 la	 aparición	 de	 la	 primera	 animación	 en	 televisión	 en	 1971	 en	 el	 primer	 hito	 que	
explica	el	 inicio	del	desarrollo	y	abandono	del	 carácter	aficionado	de	 la	animación	en	nuestro	país,	
espacio	 en	 el	 que	 paulatinamente	 comenzó	 a	 mejorar	 la	 calidad	 de	 su	 factura.	 Esto,	 sumado	 al	
carácter	 innovador	 y	 a	 la	 	 efectividad	 en	 cuanto	 a	 la	 transmisión	 de	 mensajes	 que	 presentaba	 la	
animación,	 condujo	al	 segundo	hito,	 la	utilización	de	 la	 animación	 como	mecanismo	de	publicidad,	
aumentando	 su	 demanda,	 y	 por	 ende,	 obligando	 a	 profesionalizar	 y	 crear	 empresas	 dedicadas	
exclusivamente	a	esta	actividad.	El	tercer	hito,	es	la	producción	y	exhibición	en	el	año	2002	del	primer	
largometraje	chileno	de	animación,	éste	demarca	la	inicio	de	la	consolidación	definitiva	del	desarrollo	
artístico	 y	 profesional	 de	 la	 animación	 en	 nuestro	 país.	 Al	 éxito	 de	 esta	 producción	 se	 le	 pueden	
atribuir	dos	consecuencias	directas:	El	impulso	a	la	realización	de	nuevos	proyectos	de	largometrajes	
animados	y	la	creación	de	carreras	de	animación	en	distintos	centros	de	educación	superior	chileno,	
lo	 que	 generó	 la	 diversificación	 en	 la	 producciones,	 junto	 con	 la	 creación	 de	 nuevos	 espacios	 de	
difusión.	
	
2.-	 Animación	 de	 autor,	 no	 de	 equipos	 de	 producción.	 La	 personalización	 del	 desarrollo	 de	 la	
animación	en	Chile,	ha	llevado	a	detectar	más	bien	a	autores	y	no	grupos	en	su	desarrollo,	este	rasgo	
ha	 llevado	 a	 identificar	 más	 bien	 motivaciones	 personales	 en	 las	 formas	 de	 desarrollo,	 que	
organización	 de	 ideas	 y	 grandes	 empresas	 con	 objetivos	 de	 largo	 plazo,	 esto	 último,	 es	 un	 hecho	
reciente	que	no	lleva	mas	15	años	de	práctica.		
	
Según	 lo	 referido	 por	 los	 entrevistados,	 las	motivaciones	 individuales	 están	 asociadas,	 en	 primera	
instancia,	 a	 gustos	 personales	 por	 el	 dibujo	 animado.	 La	 animación	 se	 ha	 convertido	 en	 fuente	 de	
placer	y	sentido	de	vida	para	muchos	de	ellos.	Además,	ha	sido	 la	que	 los	ha	movilizado	a	“golpear	







universidad,	 ni	 desde	 la	 experimentación	 tecnológica	 promovida	 por	 el	 Estado,	 por	 lo	 mismo	 su	
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desarrollo	tampoco	ha	obedecido	a	razones	políticas,	aunque	si	ha	sido	afectada	por	ellas.	Su	inicio	y	
desarrollo	 corresponde	 más	 bien	 a	 iniciativas,	 motivaciones,	 experimentaciones	 y	 circunstancias	
siempre	 personales.	 Sus	 más	 cercanas	 vinculaciones	 tienen	 relación	 con	 el	 diseño,	 la	 publicidad	 y	
finalmente	con	las	comunicaciones	televisivas	en	relación	con	la	empresa	y	el	marketing.		
	
Existieron	 numerosas	 circunstancias	 desde	 el	 Estado,	 la	 Universidad	 y	 las	 empresas	 que	 no	
posibilitaron,	ni	 favorecieron	el	desarrollo	profesional	de	 la	animación	hasta	 finales	de	 los	años	 ’60	
del	siglo	XX.	
	
En	 este	 sentido,	 cabe	 señalar,	 que	 la	 universidad	 en	 el	momento	 en	 que	 se	 originan	 las	 primeras	
animaciones	 no	 tenía	 institucionalizada	 una	 carrera	 que	 enseñara	 sistemáticamente	 la	 teoría	 y	 la	
práctica	asociada	a	 la	animación.	Por	otra	parte,	 la	carrera	de	cine	si	existía	en	 las	universidades,	 lo	
que	 permitía	 transferir	 conocimientos	 de	 esta	 área	 a	 la	 animación.	 Sin	 embargo,	 el	 cierre	 de	 esta	
carrera	durante	el	régimen	militar	interrumpió	este	proceso.		Es	así,	como	en	aquel	entonces,	toda	la	
producción	de	cultura	fue	sometida	a	un	rígido	control	político-administrativo,	acorde	a	los	objetivos	
de	Estado	autoritario.	En	otras	palabras,	 la	estricta	censura	 fue	el	principal	enemigo	de	 la	actividad	
cultural	durante	aquella	época.	
	
Recién	 a	 principios	 de	 los	 90	 las	 autoridades	 estatales	 comienzan	 a	 tomar	 conciencia	 de	 que	 el	
desarrollo	 de	 las	 expresiones	 audiovisuales,	 en	 particular	 el	 cine,	 no	 sólo	 satisface	 la	 necesidad	 de	
expresión	de	 los	artistas	y	 técnicos	audiovisuales,	 sino	que	cumple	 funciones	 trascendentales	 tanto	












de	 adaptación	 de	 las	 tecnologías	 a	 una	 realidad	 pobre	 como	 América	 Latina,	 hecho	 que	 hoy	 es	
absolutamente	 normal,	 no	 obstante	marca	 también	 las	 diferencias	 de	 clase.	 Con	 esto	 quiero	 decir	
que	 es	 una	 gracia	 que	 las	 tecnologías	 de	 animación,	 aunque	pobres,	 pudieron	 implementarse	 aquí	
justamente	pues	 corresponden	a	principios	de	óptica	y	mecánica	bastante	 simples,	no	obstante	en	





durante	 los	 últimos	 35	 años	 en	 Chile,	 vínculo	 que	 implicó	 hacia	 principios	 de	 los	 ‘80	 un	 salto	
cualitativo	importante	para	esta	disciplina.		En	estos	años	la	animación	inicia	un	camino	continuado	y	




















reconocen	algunas	 iniciativas	propuestas	por	particulares,	éstas	no	 tienen	proyección	en	el	 tiempo.	
En	 el	 proceso	 se	 ha	 constatado	 que	 la	 bibliotecas,	 museos,	 galerías	 y	 festivales	 no	 cuentan	 con	









En	 la	 revisión	 bibliográfica,	 se	 pudo	 constatar	 que	 los	 libros	 existentes,	 son	 en	 su	 mayoría	 textos	
técnicos,	 importados,	 y	 escritos	 principalmente	 en	 inglés.	 Existe	 solo	 un	 libro	 editado	 y	 destinado	






carreras	 diseño,	 arte	 y	 audiovisual	 que	 junto	 a	 sus	 propuestas	 de	 examen	 de	 grado	 presentan	 un	
texto	 monográfico,	 en	 los	 que	 hacen	 referencia	 a	 la	 animación	 en	 Chile.	 Sin	 embargo,	 cuando	 se	
analizó	con	más	detalle	el	contenido	de	estos	textos,	se	pudo	corroborar		que	un	gran	porcentaje	de	
ellos	correspondía	a	textos	técnicos	que		contenían	poco	análisis	teórico	respecto	de	la	animación	en	
nuestro	 país,	 y	 solo	 se	 referían	 a	 ella	 de	 manera	 introductoria	 y	 sintética.	 Del	 mismo	 modo,	 se	
encontró	que	gran	parte	de	estos	estudios,	en	materia	de	animación,	carecían	de	rigurosidad	en	sus	
procesos	 de	 	 investigación.	 En	 este	 sentido	 una	 falencia	 clara	 es	 la	 ausencia	 de	 metodologías	 de	
investigación	 pertinentes	 a	 los	 procesos	 de	 graduación	 del	 pregrado	 en	 las	 disciplinas	 afines	 a	 las	






torno	 a	 los	 temas	 tratados	 y	 por	 su	 calidad	 en	 términos	 de	 la	 información	 teórica	 e	 histórica	 que	
portan.	
	
Por	último,	es	posible	concluir	que	continuar	 realizando	 investigaciones	sobre	 la	animación	chilena,	
en	 general	 o	 la	 animación	 artística	 en	 particular,	 es	 viable	 y	 necesario,	 debido	 a	 que	 no	 existen	
investigaciones	 anteriores	 en	 torno	 a	 esta	materia	 y	 los	 documentos	 existentes	 son	 deficientes	 en	
cantidad	y	calidad.	Además,	el	hecho	de	que	la	mayoría	de	los	protagonistas		en	el	desarrollo	de	esta	
disciplina	estén	vivos,	no	obstante,	sus	avanzadas	edades,	permite	señalar	que	este	es	el	momento	
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